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ZEITSCHRIFT FÜR NEUE MUSIK 
Heft 6 / 28. Jahr fr Juni 1961 N. 


- Schutzpatron der Neuen Musik: Doktor Seefehlner | | i 


Aus Anlaß des IGNM-=Eestivals in Wien, das dank der Initiative RR 
von Dr. Egon Seefehlner in das X. Internationale Musikfest der : 
Wiener Konzerthausgesellschaft eingegliedert wird, erscheint das 
Juni-Heft des „Melos“ als Sondernummer Österreich. Es versteht 
; sich von selbst, daß der Leitartikel dem Mann gewidmet ist, der 
3 ; nach dem Krieg die Neue Musik in Wien zur vollen Geltung ges 
e 5 ST a """ bracht hat. Es erschien uns aber auch interessant, in dem nachfol= 
; genden Artikel die Meinung unseres jungen österreichischen Korre= 
spondenten über die Wiener musikalischen Zustände unseren Lesern 
kundzugeben. 


Das Interview mit Dr. Seefehlner wurde von Rudolf Klein geführt. 


' Das zehnjährige Jubiläum gibt Anlaß zum Rückblick, weniger, weil wieder einmal eine sym- 
 pathische Zahl erreicht wurde, als vielmehr deshalb, weil nach sechzehn Jahren angestrengter 
Arbeit und den neun Rechenschaftsberichten, welche die Musikfeste im Wiener Konzerthaus 
darstellten, ein Punkt erreicht wurde, an welchem wir konstatieren dürfen: wir haben ein Ziel 
- erreicht. Welches Ziel? Dr. Egon Seefehlner, geschäftsführendes Direktionsmitglied der Wiener 
 Konzerthausgesellschaft, dem der musikalische Wiederaufbau in erster Linie zu verdanken ist, 
gibt darüber Auskunft: | ) 
% _ Im Jahre 1945 standen wir am Anfang, in Wien ebenso wie in den Städten Deutschlands. Nach 
» \ sieben Jahren der Abgeschlossenheit war uns nichts geblieben als die Neugier: wie mochte sich 
die Musik „draußen“ entwickelt haben, wie ging es weiter? Man wußte vom Schaffen Strawins- 
ys, Hindemiths, Bartöks und Prokofieffs, aber man kannte ihre Werke nicht. Und was die 
'erke der „Wiener Schule” betraf, so waren sie in Amerika weitaus besser bekannt als in ihrer 
istigen Heimat. Das erste Ziel mußte daher im Nachholen des Versäumten bestehen. 


Jar somit die kulturelle Situation in Wien identisch mit jener in der Bundesrepublik? 


m Prinzip wohl, doch aggraviert durch einige speziell für Wien kennzeichnende Umstände. Wien 
in bezug auf die Kunst und speziell auf die Musik als „konservativ“. Daß diese Meinung 
ite nicht mehr aufrechtzuerhalten ist, hoffe ich im Verlaufe unseres Gespräches noch beweisen 
können. Daß jedoch dieser Konservativismus für die Zeit zwischen den beiden Weltkriegen 


n 
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zutraf, läßt sich kaum bestreiten. Die Gründe dafür sind bekannt: Wien war jahrzehntelang die 
Hochburg der romantischen Musik gewesen, das Klangbild der romantischen Musik war zum 


Leitstern des guten Geschmacks geworden, so sehr, daß sogar der Instrumentenbau darauf Rück- 
sicht nahm und für die meisten Holz- und Blechblasinstrumente Typen schuf, die speziell für 


Brahms und Bruckner geeignet waren. Dazu kam das gewisse „Phäakentum“ des Wieners, der 
in der Kunst die Üppigkeit liebt und dem nichts verhaßter ist als die Askese. Und weil kuli- 


narische Genüsse, wenn sie so gebieterisch gefordert werden, nicht nur den Gast, sondern auch 


den Gastwirt zu einer bestimmten Haltung verpflichten, deshalb waren die Restaurateure Wiens, 


jene, die für die geistige Nahrung zu sorgen hatten, damals so wohlbeleibt. Es ist nicht daran zu 


zweifeln, daß der vollkommene Nahrungsentzug der sieben mageren Jahre eine Roßkur war, 


die wenigstens in diesem Punkte ihr Gutes hatte. 


Und was geschah, um Rückfälle zu vermeiden? 


Zunächst mußte in Wien ein Zentrum geschaffen werden, das seine Aufgabe in der Erkenntnis 
der vergangenen Fehler für die Zukunft festlegte. Daß die Wiener Konzerthausgesellschaft in ° 


diesem Sinne wiederbelebt werden konnte, ist das bleibende Verdienst ihres Vorstandes und 
Präsidenten Manfred Mautner Markhof, der von damals bis heute für eine positive und auf- 
geschlossene Programmierung eintritt und mich in dem niemals endenden Kampf unterstützt, 


den das notwendige Defizit provoziert. 


Wie entwickelte sich nun die Situation in den 
Nachkriegsjahren? 


Ich sprach bereits von dem immensen Nachhol- 
bedarf. Immer noch existierte eine allerdings sehr 
kleine Gruppe von Kunstfreunden, welche die Er= 
innerung an die Persönlichkeiten der Wiener 
Schule, an Schönberg, Berg und Webern, hochhiel- 
ten, die mit Bedauern daran zurückdachten, wie 
schwer diesen Meistern das Leben in Wien gemacht 
worden war, und die begierig waren, sich von einer 
Musik Rechenschaft zu geben, die sie bisher prak= 
tisch nur den heimlich zugesteckten und kopierten 
Notenblättern entnehmen konnten. Sie hatten da= 
von gehört, daß Schönbergs Bedeutung in den Ver- 
einigten Staaten im Steigen begriffen war, und 
einige wenige wußten auch um Anton Webern, 
dessen tragisches Ende sie damals zur Kenntnis 
nehmen mußten. Eine zweite Gruppe, deren Mit= 
glieder mit den genannten Adepten der Wiener 
Schule vielfach identisch waren, bestand aus jenen, 
welche endlich die Musik der „Klassiker der Ge= 
genwart“ kennenlernen wollten: für sie war das 
Erscheinen von Paul Hindemith im Musikfest des 
Jahres 1947 die erste Erfüllung ihrer Wünsche. 
Eine dritte Gruppe schließlich, ebenfalls mit vielen 
Querverbindungen den bereits genannten Gruppen 
verhaftet, kam aus einer Art geistig=kulturellen 
Widerstandes gegen die Musikdiktatur des Regi- 
mes: sie hatten die Musik von Egk, Orff, Wagner- 
Regeny lieben gelernt, in der sie hellhörig mit der 
Schönheit auch den Protest vernommen hatten, 
und sie sollten sie wieder hören. Aus diesen drei 
Gruppen hat sich unser erstes Publikum rekrutiert. 
Sie bestimmten unsere Programme in den ersten 
Nachkriegsjahren. 
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Und wie hat dieses Publikum auf die Neue Musik 
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reagiert? Die Situation war ja, Ihren Schilderungen 
zufolge, wirklich einmalig: neue und oft schwierige 
Musik wurde einem Publikum vorgesetzt, das in 
keiner Weise Gelegenheit hatte, sich an sie zu 
gewöhnen. Wie hat sich also diese plötzliche Kon= 
frontation ausgewirkt? 


So, daß von einem angeborenen, quasi atavisti= 
schen Hang zum Konservativismus nicht allzu viel 
zu merken war. Natürlich war es nicht so, daß von 
heute auf morgen die Säle überfüllt waren — doch 
hat sich der erste noch kleine Kreis zwar nicht 
stürmisch, aber stetig vergrößert. Das Wachstum 
hat sich dabei auf zwei deutlich voneinander ge= 
trennten Bahnen in verschiedener Schnelligkeit ent= 
wickelt: jene Musik des 20. Jahrhunderts, die auf 
Grund ihrer tonalen Gebundenheit im Sinne einer 
Fortsetzung, einer Evolution, zu verstehen war, die 
Musik von Strawinsky, Hindemith, Prokofieff, 
Honegger und Bartök hat die weiteste Verbreitung 
gefunden. Von den ersten Nachkriegsjahren, in 
denen fast jede Aufführung eines „Klassikers des 
20. Jahrhunderts“ eine Erstaufführung war, bis 
heute wurde ein langer Weg zurückgelegt, dessen 
Erfolge sogar weit über den engeren Rahmen der 
Konzerthausgesellschaft und ihres Kreises hinaus= 7 
gingen. Es ist nicht zuviel gesagt, wenn ich konsta= 7 
tiere, daß heute ganz Wien diesen vom Konzert- 
haus initiierten Lehrgang erfolgreich absolviert 

hat. Jetzt hört man diese Musik auch im Musik= 
verein, der zweiten, mehr konservativ orientierten 
Wiener Konzertgesellschaft, man hört sie im Radio f 
und selbst in den Philharmonischen Konzerten. Es 
mag für alle, welche die Wiener Verhältnisse nicht 
kennen, lächerlich klingen, daß erst jetzt ein Fazit 
dieser Erziehungsarbeit vorgelegt wird, während 
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der gleiche Stand überall in der Welt schon vor 
“ etlichen 20 Jahren erreicht wurde. Wer aber mit- 
erlebt hat, wie in den ersten Nachkriegsjahren 
|" Bartök ausgepfiffen wurde, wie Hindemith und 
Strawinsky von der Kritik „vernichtet“ wurden, 
der wird schon besser verstehen, daß hier ein 


Kampf siegreich beendet wurde. Und ohne über= 

heblich sein zu wollen: diesen Kampf haben wir 

_ im Konzerthaus allein begonnen, und Hilfstruppen 

- traten erst in dem Moment an unsere Seite, als er 
praktisch schon entschieden war. 


Sie sprachen davon, daß das Wachstum des Inter- 
 esses sich auf zwei Spuren gesteigert hatte. Wel- 
) ches war dieses zweite Geleis? 


Es handelte sich dabei um die sogenannte Musik 
“der Wiener Schule. Bekanntlich gilt der Prophet 
„am wenigsten im eigenen Land, und so kam es, 
' daß gerade die Meisterwerke von Schönberg, Berg 
„und Webern, die vom Ausland in so ehrende Ver= 
bindung mit dem Namen ihrer Vaterstadt gebracht 
- werden, bei uns auf den heftigsten Widerstand 
stießen. Das war schon so zur Zeit ihres Ent= 
‚ stehens, als die Konzertskandale nicht mehr ab- 
rissen, das hat sich auch nach dem Kriege, als wir 
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neuerlich diese Werke zur Diskussion stellten, 
nicht schlagartig: geändert. Wie gesagt: in dieser 
Spur haben wir langsamere Fortschritte gemacht 
als in der anderen. Mit Konsequenz und Hart- 
näckigkeit haben wir jedoch immer wieder auf die 
Bedeutung dieser Meister hingewiesen, und wenn 
diese unsere Aktion heute noch nicht als abge- 
schlossen angesehen werden kann, so haben wir 
doch die Zuversicht, daß auch hierin die Zeit uns 
recht geben wird. Erfolge, wie die Einbeziehung 
des „Wozzeck“ von Alban Berg in den Spielplan 
der Staatsoper — auch hier ging es zunächst nicht 
ohne Pfiffe ab —, bestärken uns in dieser Ansicht. 
Das rege Interesse, das beispielsweise unsere vor= 
jährige konzertante Aufführung von Bergs „Lulu“ 
fand, oder der stürmische Andrang zum Gastspiel 
der Berliner Städtischen Oper mit. „Moses und 
Aron“ sind der Lohn für unsere Mühe — ein Lohn, 
den wir mit Genugtuung entgegennehmen und 
durch neue Investitionen bedanken: heuer werden 
wir im Laufe des Musikfestes einen großen Teil des 
Werkes von Webern aufführen und damit jenem 
Meister unter den dreien huldigen, der für die Zu- 
kunft von größter Bedeutung geworden ist. Der 
Höhepunkt unserer diesjährigen Veranstaltungen 
aber wird die Uraufführung des Oratoriums „Die 
Jakobsleiter“ von Arnold Schönberg sein. Ein we= 
nig ist der Titel auch symbolisch aufzufassen: auch 
wir haben eine Jakobsleiter erstiegen, und wenn 
wir sie noch nicht ganz bewältigten, so glauben 
wir, das größte Stück schon hinter uns zu haben. 


Apropos Zukunft: Werden auch Werke der 
neuesten seriellen Musik in Wien aufgeführt? 


Dieses war unsere dritte Aufgabe: während wir 
nachholten, ist die Musik ja nicht stehengeblieben. 
Freilich war es schwierig, zugleich mit der Auf- 
arbeitung des Versäumten — verzeihen Sie die 
schulmeisterliche Veranschaulichung — auch den 
immer neu anfallenden Stoff zu bewältigen. Viel= 
leicht sind wir damit ein wenig ins Hintertreffen 
geraten. Aber seit einigen Jahren wird auch der 
jüngste Zweig am Stamme der Musik mit Liebe 
und Sorgfalt gepflegt, und man kann schon jetzt 
konstatieren: er treibt! Das Programm des bevor= 
stehenden Musikfestes mag Sie auch davon über- 
zeugen: Erstaufführungen von Boulez (,„pli selon 
pli“), Berio und Nilsson stehen neben den Wer- 
ken jüngerer Komponisten: denn Wien wird — im 
Rahmen des Musikfestes — die Ehre haben, das 
35. Weltmusikfest der IGNM zu veranstalten. 


Auf welche Weise wurde dieses Ziel des Nach= 
holens und Mitkommens erreicht? Wie sahen die 
Programme aus, und welcher Weg der Organisa- 
tion wurde eingeschlagen? 


Es gibt zwei prinzipiell verschiedene Wege: ent= 
weder werden Werke der Neuen Musik zwischen 
klassischen Kompositionen eingeschoben, oder sie 
werden in eigenen Zyklen geboten. Wir haben 
beides versucht, ä la longue ist keines der beiden 
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Prinzipien richtig oder falsch. Im Sinne einer leben- 


digen Programmgestaltung dürfte es wohl das 
beste sein — wenigstens hat es sich in Wien be= 
währt —, alle drei bis vier Jahre das ganze System 
zu ändern, um das Publikum nicht durch dauernde 
Systematisierung zu ermüden. Eine gewisse Ge= 
setzmäßigkeit ergibt sich freilich auch quasi von 
selbst durch die Art und Beschaffenheit des Publi- 
kums: die serielle Musik kann im Moment nur mit 
einem relativ kleinen Kreis rechnen, der sich ziem- 
lich ausschließlich nur dafür interessiert. Solche 
Werke als Mittelteil etwa eines großen Orchester- 
konzerts zu präsentieren, hätte wenig Sinn. Hin- 
gegen ist._es heute schon überflüssig, z. B. Bartök 
mit vorsichtigen Schutzhüllen zu umgeben — er ist 
vom „großen“ Publikum bereits akzeptiert. Eine 
allzuenge Selbstbegrenzung wäre daher bei der 
Programmgestaltung nicht angebracht: das Publi- 
kum wächst, und wir wollen mit ihm wachsen. 


Und wie ist das Ergebnis‘all Ihrer Bemühungen 
zusammengefaßt, wie ist die Situation in Wien 
heute? 

Ich glaube, wir haben nicht nur den internationalen 
Stand erreicht, wir dürften ihn sogar leicht über- 


schritten haben. Es gibt keine wichtige Komposi= ° 


tion, die nicht kurz nach ihrem Entstehen hier auf-= 
geführt würde. Derzeit werden in Wien mehr mo- 
derne Werke geboten als in irgendeiner anderen 
Großstadt der Welt. Wenn diese Aufführungen 
noch kein „Geschäft“ geworden sind, dann des= 
halb, weil — für das Konzerthaus wenigstens — 
eine Stagnation, ein Sich-Bescheiden mit dem Er- 
reichten außerhalb der Diskussion steht. Wir dür- 
fen mit Befriedigung sagen, daß uns in dieser Auf- 
fassung das Radio neuerdings kräftig unterstützt 
und daß uns natürlich auch die Existenz eines Ver= 


Randglossen zum Wiener Musikleben 


Achtzehn Jahre nach Mahlers Tod findet in der 
Wiener Staatsoper ein denkwürdiges Konzert 
statt. „Das klagende Lied“ und seine Zweite Sym= 
phonie stehen auf dem Programm. Achtzehn 
Jahre nach seinem Tod hat man sich entschlossen, 
ein Mahler-Denkmal errichten zu lassen. Der 
Reingewinn des Konzerts in der Oper soll dafür 
verwendet werden. Das Geld ist später beschlag- 
nahmt und einem anderen Zweck zugeführt wor= 
den. Aber auch ohne Denkmal wurde Mahlers 
Musik in Wien letzten Endes nicht vergessen. 


Fünfundzwanzig Jahre nach dem Tode von Alban 
Berg — man beachte die Progression der Zahl — 


haben sich in Wien das Unterrichtsministerium, 
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lages wie die Universal Edition bedeutenden Auf- 
trieb gibt. ı 


Hat sich ein gleichbedeutender Auftrieb auch im | 
schöpferischen Sektor zu erkennen gegeben? 


„Die Kunst ist lang, und kurz ist unser Leben“ 
heißt es im „Faust“. Wir sind in Österreich immer 
ein wenig langsam gewesen, und zumal die 
schöpferischen Kräfte waren gerne Spätgeborene. 
Immerhin haben wir schon jetzt eine Reihe von 
Persönlichkeiten mit interessantem Profil: Gott= 
fried von Einem, der in seinem Stil etwa an den 
Kreis um Blacher anschließt, Hanns Jelinek, den 
eminenten Vertreter von Schönbergs Zwölfton= 
technik, Friedrich Cerha und Haubenstock=Ramati, 
die serielle Musik schreiben, Theodor Berger, 
Hans Erich Apostel, Karl Heinz Füssl oder auh 
Anton Heiller und Paul Angerer, die dem Öster= 
reicher Johann Nepomuk David nahestehen. Nicht 
vergessen sei auch Karl Schiske, der: an der 
Akademie ein ganzes Nest von Komponisten be= 
treut, die sich den jüngsten Richtungen der Musik 
verschrieben. haben. 


Und figurieren diese Komponisten auch in den 
Programmen des bevorstehenden Musikfestes? 
Dieses Musikfest der Konzerthausgesellschaft wird 
selbstverständlich auch die österreichischen Kom= 
ponisten berücksichtigen. Doch sind wir der Mei= 
nung, daß die Musik wie keine andere Kunst inter= 
national ist, und daß .sie gerade auf Grund dieser 
Eigenschaft jede nationale Eigenbrötelei ad absur= 
dum führt. Wir hoffen, daß das Internationale 
Musikfest ein Europaparlament, nein, ein Welt= 
parlament der Musik wird, in dem die Nationen 


“ nicht nach Majorität vertreten sind, sondern auf 


Grund ihrer schöpferischen Potenz. Wien kann 
davon nur profitieren. 


Lothar Knessl 


-die Gemeinde, die Staatsoper, die Konzerthaus= 
gesellschaft, die Universal Edition und die Gesell= 
schaft der Musikfreunde zusammengetan, um den 
Verstorbenen durch eine bescheidene Gedenktafel 
zu würdigen. Das Geld hierfür ist nicht beschlag= 
nahmt und keinem anderen Zweck zugeführt wor= _ 
den..Die kleine Marmortafel hängt neben dem 
Eingang zu Bergs Wohnhaus in Hietzing. Zur. 
Enthüllung dieser Tafel haben sich weder der zu= 
ständige Minister noch der zuständige Stadtrat 


“ eingefunden. Auch der Vertreter der Gesellschaft 


der Musikfreunde fehlte. Wahrscheinlich hätten 
sich die Herren in der Nähe Bergs nicht wohl 
gefühlt. „Hier wohnte der Komponist des Woz= 


zeck“, steht auf der Gedenktafel. Berg hat dem= 
“ nach nur den „Wozzeck“ geschrieben. Diese Be- 

scheidenheit scheint ihm aber nichts geholfen zu 

haben. Denn auch der „Wozzeck” wird in Wien 
_ nur selten aufgeführt. 


* 


Mit dieser Einleitung scheint mir die Musikstadt 
Wien ‚ hinlänglich charakterisiert zu sein. Die 
"Stadt, über der bekanntlich der Himmel voller 

Geigen hängt, hat für ihre bedeutenden Musen= 

'söhne nie viel übrig gehabt. Vor allem dann nicht, 

wenn diese Musensöhne Erneuerer, geistige Pfad- 

finder oder gar — mit Schauder wird’s geflüstert 

— sogenannte Revolutionäre waren respektive 

sind. Jene Geigen, die so zahlreich den Himmel 
, über Wien bevölkern, werden nur dann zum 

Klingen gebracht, wenn Noten von Strauß und 

"Strauss die Pulte beladen oder wenn es gilt, 

Lehär-Denkmäler einzuweihen und die Eröffnung 

einer Kälman=Ausstellung würdig zu rahmen. 


"Denn Wien ist die Stadt der Lieder, die Stadt der 
Sänger und Musiker, die Stadt der Dirigenten, 
aber nicht die Stadt der Neuen Musik. Was hier 
an Neuer Musik geschrieben und aufgeführt wird, 
muß gewissermaßen inoffiziell, im Untergrund, 
heimlich, still und leise vorbereitet werden. Und 
trotzdem gibt es internationale Musikfeste, deren 
Programme das Musikschaffen der Gegenwart 

in den Vordergrund rücken. 


Nein, man muß hier um die Neue Musik nicht 
kämpfen, man muß nur unermüdlich und unent= 
wegt bei allen erdenklichen und grund= oder vor- 
sätzlich vergeßlichen Stellen darauf hinweisen, 
daß eine solche Musik existiert. Nicht zuletzt des= 
halb gerät sie in den Ruf des Unbequemen. Und 

‚ was in Wien unbequem, dabei aber auf den ersten 
Blick nicht unbedingt lebensnotwendig ist, wird 
mit legerer Hand beiseite geschoben. 


Man muß also nicht kämpfen, sondern nur schie= 
ben. Auf solche Art entsteht zwar auch eine Be= 
wegung, aber man kann sie kaum als „Unter- 
grundbewegung der Neuen Musik“ ansprechen. 
Es wird alles hübsch an der Oberfläche bewegt 
und darauf Bedacht genommen, daß sich die Fron- 
ten nicht versteifen. Die zur Schau gestellte, schon 
sprichwörtlich gewordene Liebenswürdigkeit und 
. Höflichkeit verdeckt so manchen hintergründigen, 
rätselhaften, gelegentlich auch heimtückischen 
 Schachzug gegen alles Neue. Das mag daran lie- 
gen, daß bei uns in Wien die Milch der frommen 
 Denkungsart mit Wein versetzt wird. Ein Wein, 
in dem nur selten die Wahrheit einer echten Aus- 
. einandersetzung liegt. gi 
a * 
Zu Lebzeiten Mahlers, Schönbergs, Weberns und 
Bergs war das schon anders. Mahler hat um das 
s Neue gekämpft wie ein Löwe. Nach zermürben- 
den Streitereien „wurde er gegangen“ — das ist 
hierzulande ein Brobatss Mittel, um Störenfriede 


“ 
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loszuwerden. Die Leidensgeschichte der drei Mei- 
ster der Wiener Schule ist aus Briefen hinläng- 
lich bekannt. Trotzdem zeitigten die Kämpfe um 
die Neue Musik ihr Gutes: jeder dieser drei Kom= 
ponisten fand Möglichkeiten, seine Werke auf= 
führen zu lassen. Webern hatte übrigens ein gut 
spielendes Orchester und einen interessierten Ar- 
beiterchor zur Verfügung. 


Heute gibt es sowohl gut spielende Orchester als 
interessierte Chöre. Nur darf man jetzt die Ad= 
jektiva nicht auf die Neue Musik beziehen. Die 
Orchester haben zu selten Gelegenheit, ihr 
Können an Neuer Musik zu erproben, und die 
meisten Chöre begnügen sich mit der Liedertafel- 
Literatur. Dafür erspart man sich jetzt, wie schon 
gesagt, die Kämpfe. Kein Wunder also, wenn 
kulturbeflissene Leute die zwanziger Jahre be= 
wundern. 

Trotzdem wird, wie sich im Juni jeder überzeugen 
kann, in der Donaumetropole Neue Musik auf= 
geführt. Man steht vor einem der „Wiener Wun- 
der“: ohne daß irgend jemand offiziell gefordert 
hätte, es müsse etwas geschehen, ist etwas ge= 
schehen — verborgen, ohne viel Aufhebens. Hier 
offenbart sich die österreichische „Als=ob“=Philo- 
sophie: Es wird der Anschein erweckt, als ob 
man das Neue ignoriere; de facto ist es ja doch 
anders. Freilich dürfen derartige Überlegungen 
nicht generalisiert werden, da der österreichische 
Individualismus viel zu stark ausgeprägt ist. 
Jeder geht eben seinen speziellen Weg. 


Die meisten dieser Wege führen zur Tradition 
zurück. Sie gehört zum „guten Ton“. Das Un- 
bequeme am Neuen stärkt ihr den Rücken. Erst 
was sich bewährt hat, wird in die heiligen Musen-= 
hallen eingelassen. Desto sicherer ist dann der 
Erfolg. Er kommt allerdings meist um fünfzig 
Jahre zu spät. Und daher werden bei uns höchst 
selten lebende, sehr häufig hingegen tote Künstler 
geehrt. 


* 


Weil sich aber Erfolg und Ehre in Wien schließ- 
lich doch unweigerlich einstellen müssen, haben 
alle ihr Herz an diese phäakische Stadt verloren. 
Die Nonchalance, mit der hier Kultur betrieben 
wird, ist einigermaßen entwaffnend. Also sitzt 
man ohne Waffen da, bleibt sogar gern sitzen. 
Erklären kann das niemand. 


Der Universal Edition beispielsweise, die als Ver- 
lag allein deshalb scheel angesehen wird, weil sie 
sich rückhaltlos zur modernen Musik bekennt, 
fällt es nicht im Traum ein, ihren Standort zu 
wechseln, obwohl sie, wäre sie auf Wien ange= 
wiesen, verhungern müßte. Paradoxerweise hat 
sich dieser Verlag im Musikvereinsgebäude ein= 
gemietet, also in jenem Haus, in dem jeder Vor- 
stoß ins musikalische zwanzigste Jahrhundert vom 
Publikum und von den Direktionsmitgliedern ‚der 
Gesellschaft der Musikfreunde als Sakrileg emp= 
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funden wird (1919 konnte sich Schönberg noch 
auf „wohlgesinnte Direktionsmitglieder“ be= 
rufen). 

Vergangenes Jahr hatte der Generalsekretär der 
Musikfreunde, Rudolf Gamsjäger, zwei= oder 
dreimal versucht, Neue Musik in die Programme 
einzuschleusen. Die Versuche versandeten im 
Proteststurm. In der jetzigen Saison wurden vom 
Publikum bestellte Wunschkonzerte präsentiert. 
Sie haben danach ausgesehen. Solcherart wird an 
der Kultur und, auf lange Sicht, auch am Publi- 
kum gesündigt. Denn jetzt schon wachsen dank 
der intensiven Tätigkeit der Wiener Jeunesses 
Musicales (Joachim Lieben ist der modern den= 
kende Organisator) viele Hörer heran, deren 
Interessengebiete von der gotischen bis zur elek= 
tronischen Musik reichen. 

In diesem Jahr weht sogar in den Abonnements= 
konzerten der Philharmoniker ein frischerer Wind 
als in jenen der Musikfreunde. Bis vor kurzem 
boten die philharmonischen Programme nur 
leichtverdauliche Kost, da die Leute zum Wochen-= 
ende (die Konzerte finden an Samstagnachmit- 
tagen und Sonntagvormittagen statt) erholungs= 
bedürftig zu sein scheinen. Plötzlich hat sich das 
geändert: Gott sei Dank, muß man sagen. Es 
werden fallweise Klassiker unseres Jahrhunderts 


gespielt. Das ist fast schon mehr, als man sich im 


philharmonischen Rahmen erwarten durfte. Wenn 
es so bliebe, wenn man die Programme weiterhin 
systematisch ausbaute, könnten wir zufrieden 
sein. 5 

Möglicherweise ist den Philharmonikern während 
ihres Gastspiels in Paris der Knopf für die Neue 
Musik aufgegangen, als sie bemerkten, daß nicht 
nur die Intellektuellen im Rollkragenpullover, 
sondern auch die nobelsten und ahnungslosesten 
Operngäste die Aufführung des „Wozzeck“ mit 
spontanem Applaus quittierten. Was jedoch die 
Wiener Oper in Paris konnte, kann sie anschei- 
nend nicht in Wien: „Wozzeck“ steht auf dem 
Repertoire — und wird kaum gegeben. Man bringt 
es, wenn es gut geht, auf zwei Aufführungen im 
Jahr. Um die für solche Unterlassungen erforder= 
lichen Ausreden ist die Operndirektion nicht: ver= 
legen. Obendrein identifiziert sie den Begriff 
„neu“ mit Pizzetti oder mit Poulenc. Strawinsky 
„Geschichte vom Soldaten” und Orffs „Oedipus” 
sind geradezu sensationelle Ausnahmen. 


* 


Ausreden, wohin man auch kommt. Es mangle an 
Probenzeit für die „schwierigen” Werke, die 
Orchester seien ohnedies überlastet. Sogar die 
„weiche“ Akustik in diesem oder jenem Saal wird 
ins Treffen geführt. Am häufigsten muß der 
Geldmangel herhalten. Mit dem letztgenannten 
Punkt hat es leider seine Richtigkeit. Die Sub- 
ventionierungen der Konzerthausgesellschaft und 
des Musikvereins sind — im Gegensatz zu jenen 
der Staatsoper — tatsächlich unzureichend. Es ist 
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richtig, daß es mehr kostet, Strawinsky oder We= 
bern aufzuführen als Beethoven oder Bruckner. 
Aber beide Institutionen werden, streng nach dem 
alles beherrschenden Proporz, mit gleichen Sum= 
men bedacht. Von Rechts wegen müßte jenes. 
Haus, das sich für die Neue Musik einsetzt, reich- 
licher dotiert werden als das andere. Ein Wunsch= 
traum, der sich nicht verwirklichen lassen wird, 
solange der Subventionsgeber beiden Häusern als 
Direktionsmitglied angehört, solange obendrein 
Förderungspreise nicht nach der Qualität, sondern 
nach der Vereinszugehörigkeit verliehen werden. 


Der leidtragende Teil ist die Wiener Konzert= 
hausgesellschaft. Nur sie veranstaltet Abende mit 
Neuer Musik. Obwohl sie nicht in volle Kassen 
greifen kann. Daß diese Konzerte trotzdem zu-= 
stande kommen, ist ein weiteres Wiener Wunder. 
Hinter dem Wunder verbirgt sich die sacht len= 
kende Hand von Egon Seefehlner. Er war es, der 
nach dem „Jahre Null“ die Musik des zwanzig= 
sten Jahrhunderts in Wien wiedereinführte und 
dafür nur Angriffe und Anfeindungen erntete. 
Jetzt hat man diese Zeit vergessen und spielt 


‚anderswo ein paar Paradestücke der Gegenwart 


mit beachtlichem Publikumserfolg. Dank wird 
Seefehlner kaum jemals zu hören bekommen. 
Auch in solchen Fällen muß man die fünfzig 
Jahre Verspätungsfrist abwarten. 
Noch eine Institution klagt über Geldmangel: der 
Österreichische Rundfunk. Seine Sparmaßnahmen 
sind in letzter Zeit viel diskutiert worden. Freilich 
kann man mit einer Gebühr von monatlich sieben 
Schilling keine weiten Sprünge machen. Darum 
müssen die sporadischen Produktionen mit Neuer 
Musik lobend anerkannt werden, auch wenn man 
nicht immer eine glückliche Hand in der Wahl der 
Stücke bewies. 
Kürzlich wurde der Hahn völlig abgedreht. Aus- 
gerechnet die ohnedies spärlich ‘vertretene öster= 
reichische Gegenwartsmusik wurde jetzt schon da= 
von betroffen: David, Heiller und teilweise auch 
Webern mußten vom Festwochenprogramm ge= 
strichen werden. Der gelernte Österreicher nimmt’s 
mit bitterem Humor. Er sagt, es wäre am besten, 
die Sendeprogramme überhaupt einzustellen und 
den Rundfunk nur noch gründlich zu verwalten. 
Damit wäre allen gedient, und die Gebühr müßte 
nicht erhöht werden. 

Ko 


Gewissermaßen über Nacht hat sich vor zirka 
zwei Jahren die Avantgarde in Wien ein Forum 
geschaffen: Friedrich Cerha und Kurt Schwertsik 
haben mit Hilfe einiger idealistischer Musiker aus 
dem Nichts ein Ensemble „die reihe“ geschaffen. 
Die Jeunesses Musicales leisteten wirksame 
Schützenhilfe, auch die sonst nicht sehr rührige 
Wiener Sektion der IGNM half aus. 

Was „die reihe” allen Widerwärtigkeiten und 
Totsagungen zum Trotz inzwischen geleistet hat, 
wurde im „Melos“ schon mehrfach berichtet. End= 


lich ist ei wenig Leben in den überwiegend 
mumienhaften und antiquierten Konzertbetrieb 
gekommen. Der Zyklus der „reihe“-Veranstal- 
tungen ist der kompromißloseste in Europa ge= 
worden. Das wird von allen Seiten immer wieder 
bestätigt. Und damit hat Wien, ohne es zu wol- 
len, eine Führungsrolle übernommen. 


Freilich ist damit nicht gesagt, daß es auch so 


bleibt. Auch wenn nun die Konzerthausgesell- 


schaft die Patronanz übernommen hat, ist „die 
reihe” bemüht, sich finanziell zu sichern. Ein 
Verein wurde gegründet, ein Subventionsgesuch 
weitergeleitet. Mit Recht, denn „die reihe” ist ein 
wesentlicher Kulturfaktor geworden. Was aber 
sagt der Subventionsgeber? Wenn etwas mehr 
Geld koste, als es einbringe, solle man es nicht 
machen. Ob wohl solche Ansichten kulturfördernd 
sind? 

Noch eine Institution hat sich auf die Seite der 
Neuen Musik geschlagen: die Direktion der Wie- 
ner Festwochen. Egon Hilbert versteht es, Neues 
und Altes sinngemäß zu mischen. Er schafft die 
finanziellen Voraussetzungen für Veranstaltun= 
gen, wie man sie während der jetzigen Wiener 
Festwochen hören kann. 


Schließlich darf man die kleinen Stoßtrupps nicht 


. vergessen, die, unbemerkt von der großen Masse, 


ihre Zeit der modernen Kunst widmen. Hier wäre 


Neue bildende Kunst in Österreich 


Die jüngsten Tendenzen in der internationalen 
bildenden Künst gehen dahin, den Informel zu 
überschreiten und wiederum zur „Figur“ zu kom= 
men. Diese Wandlung ist beispielhaft in den Wer- 
ken de Staels und Pollocks vorgezeichnet: des 
einen Landschaften und des anderen übergroße 
Gesichter sagen aus, daß die „neue“ Figur Figura= 
tion der sichtbaren Welt ist... 

Hier soll der Versuch gemacht werden, von dieser 
Ebene aus die heutige bildende Kunst Österreichs 
in ihren Grundzügen zu skizzieren. 


Obwohl in internationalen Kreisen die bildende 


_ Kunst von Österreich gern als weitabliegende Pro- 


 vinz bezeichnet wird, geschahen ‘und geschehen 
hier doch Dinge, die gerade diese Kreise immer 
- wieder überraschen und interessieren. So erstaunte 


1956 auf der venezianischen Biennale und 1960 


_ auf der großen Österreich-Ausstellung in London 


‚ ein bis dahin unbekannter Maler, Richard Gerstl 


b 
S 
Er 


(1883—1908), das Publikum. Noch vor den Spät= 


vor allem das Österreichische College zu nennen, 
das in vielen Seminaren und Vorträgen (unter 
anderem spricht György Ligeti über das Werk 
Weberns) die Probleme der Neuen Musik be= 


handelt. 
* 


Das alles sind Pluspunkte. Regressionen auf der 


einen, Platzgewinne auf der anderen Seite. Und 
das Publikum? Keine Sorge, das Publikum ist 
vorhanden. Woher die 800 bis 2000 Stammgäste 
bei Konzerten mit Neuer Musik kommen, weiß 
man nicht genau. Aber sie sind da. Und es wer= 
den ihrer immer mehr. Je interessanter, je besser, 
je „avantgardistischer” das Programm, desto mehr 
Leute im Saal. 

Sie alle sind aus Wien. Sie alle denken nicht 
daran, dieser widerspruchsvollen Stadt den Rük= 
ken zu kehren. Sie alle nehmen Imponderabilien 
und Miseren in Kauf, sie alle glauben — ange= 
sichts so mancher hoffnungsloser Situationen — 
an die Neue Musik. Nicht fanatisch, nicht aggres= 
siv, nicht intolerant. Die Neue Musik ist nun ein- 
mal existent, sogar in Wien. Daher muß man sie 
aufführen. Daher ist man froh, daß man sie hört. 
Die neidvollen Blicke auf andere Städte gehören 
nun einmal zum Wesen des Österreichers. Wäre 
er anders veranlagt, würde er nicht nörgeln. Nör= 
geln aber ist des Österreichers Freud. 


Heimo Kuchling 


werken Corinths löste er die Bildform, die Figur, 
in einer Weise auf, für die erst der Informel die 
Augen öffnete: die Familie Schönberg wird zu 
fließenden Farbströmen, in denen die Gestalten 
zu ertrinken scheinen. Tendenzen, die sich in der 
Malerei der Gegenwart verabsolutieren, sind hier 
schon in hohem Grade wirksam. Einen anderen 
erstaunlichen Vorgriff zeigt beispielsweise auch 
eine Straßenszene von Arnold Clementschitsch 
(geb. 1887), die 1918 gemalt wurde: die Gegen= 
ständlichkeit wird dynamisch aufgelöst; Pinsel= 
striche schwirren und kreiseln über die Fläche, 
Figuren andeutend und auslöschend. Eine action 
painting, in der aber visueller Eindruck, Form= 
kraft und Komposition noch entschieden wirksam 
sind! Der Maler schuf eine ganze Reihe solcher 
Bilder. Der „Rote Steinbruch” von Herbert Boeckl 
(geb. 1894) ist ein originärer Vorläufer des ab- 
strakten Expressionismus: die Gegenständlichkeit 
wird zusammengeballt, sie wird abstrakt, aber 
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die Intensität des Erlebnisses läßt keine Kon= 
struktion zu; die Steinblöcke scheinen von Vul- 
kanen geschleudert zu sein. Das Bild entstand im 
Jahre 1920! 

Diese Vorgriffe sind kein Zufall, wie es auch kein 
Zufall ist, daß Kubin und Kokoschka Exponenten 
internationaler- und österreichischer Kunst sind. 
Ein Land, in dem ein Anlauf (ein Ismus) nicht 


Alfred Matzke 
Baum 
Aquarell 1960 


sogleich von einem anderen überboten wird, er= 
möglicht Durchbrüche, die sich im Nachhinein als 
Vorgriffe erweisen. Daß diese Durchbrüche der 
Welt nicht immer gleich zur Kenntnis kommen, 
liegt am Mangel einer österreichischen „Kultur= 
propaganda”. Was hier geschieht, bleibt allzuoft 
verborgen. 

Was heute die informelle Avantgarde ist, tritt 
präformiert und mit überzeugender Kraft in 
Österreich schon sehr früh auf, und daher haben 
die hier arbeitenden heutigen Informellen kein 
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“entscheidendes Wort mehr zu sagen. Die Avant 


garde, die von der Galerie St. Stephan präsentiert 
wird (die Maler Maria Lassnig, die reifste von 
allen, Josef Mikl, Arnulf Rainer, Wolfgang Hol- 
legha und die Bildhauer Urteil und Göschl, die 
aber nicht im eigentlichen Sinne informell sind, 
kommen sie doch von Fritz Wotruba her), ist nicht 
mehr authentisch; sie lebt, wie die ganze inter- 
nationale, aus zweiter Hand. Nicht zu dieser Ga= 
lerie gehörend, sei noch Max Weiler genannt, der 
in Tirol arbeitet. Als Gerstl seine Bilder sich ab- 
rang, war er in seiner Art einzeln dastehend; als 
Clementschitsch seine Straßenszenen schuf, galten 
sie als Skizzen; als Boeckl seinen „Roten Stein= 
bruch” malte, wußte niemand von der Möglich 
keit eines „abstrakten Expressionismus“. - 


Hier ist interessant, was man nicht überall, son= 
dern was man nur in Österreich sieht. Da es ab= 
seits vom reißenden Strom sich überstürzender 
Wandlungen steht, ist den Künstlern eine Ruhe 
beschieden, die ein Reifen ermöglicht. Hier können 
Ansätze ausreifen, die anderenorts erstickt wers 
den. Hier kann ein Maler den deutschen Expres= 
sionismus weiterführen und aus ihm eine klar 
konturierte und erlebnisdichte Form entwickeln: 
Werner Berg (geb. 1904). Seine Bilder und Holz= 
schnitte finden daher auch im Ausland gebührende 
Beachtung. 


Sicherer Griff in die Zeit und wacher Sinn für das 
Gesetz der Form objektivieren sich im: Werk Fritz 
Wotrubas, und so steht es in der vordersten Front 
der Skulptur. Seine aus Elementgefügen gebauten 
Skulpturen sind von einer inneren Statuarik, die 
dem Menschen dieser Zeit ein sinnbildhaftes Mo= 
nument setzt. Formlosigkeit hat in einer Welt 
ohne Form (im Sinne der Kunst) als menschliches 
Werk keine Bedeutung, keine Notwendigkeit. 
Entscheidend ist, die Formlosigkeit zu überwin= 
den, denn nur in einer in sich einheitlichen Form 
manifestiert sich Geist als Kunstwerk. Wotruba 
selbst und die jungen Künstler, die er um sich 
sammelt, sind um eine klare, gesetzhafte Form 
bemüht. Da ihre Arbeit nicht in der Darstellung. 

des Materials, nicht in einer emotionalen Geste 
endet, sondern weit darüber hinausgreift, ist der 
Weg, den sie bestreiten, ein langer, letztlich ein 
unendlicher. Er geht nicht von einer Revolte aus, 
nicht von einer Zerstörung, er geht vom Gesetz 
aus, das in der Form wurzelt. Dieses Gesetz muß 
immer von neuem erfüllt werden, denn von 
Epoche zu Epoche wandelt sich die Aussageweise. 


Der Bildhauer Josef Pillhofer (geb. 1921) arbeitet 


parallel an abstrakten und an wirklichkeitsgebun= 
denen Figuren. Die einen führen ihn in die trans= 
parente Sphäre eindeutig überprüfbarer Form= 
werte, die anderen bannen die Gefahr, doktrinär 
zu werden, und stellen die Bindung an die Realität 
her. Er schafft in einer Dialektik, die sein Werk 
nicht ‚spaltet; die eine Möglichkeit fördert die 
andere, beide stehen in einer fruchtbaren Wechsel- 


Fritz Wotruba 
Liegende Figur 
Weißer Kalkstein-1960/61 


wirkung. Seine Landschaftszeichnungen sprechen 
ein überaus intensives Raumerlebnis aus, sie er= 
gänzen sein skulpturales Schaffen. 


Joanis Avramidis (geb. 1922), ein Grieche, be= 
schreitet konsequent den Weg zu einer konstruk= 
tiven skulpturalen Form. Er geht von einer 
geometrischen Ordnung aus, die so konstelliert 
wird, daß ihr Ergebnis eine menschliche Figur 
assoziiert. Der Sinn: er will sein Werk möglichst 
von Willkür befreien und ihm einen objektiven 
Charakter geben. Das Malen geht freier vor sich: 
geometrische Diagramme werden durch eine inten- 
sive Farbgebung lebendig, und seine gegenständ- 
lichen Bilder zeichnet vor allem eine strenge 
rhythmische Gestaltung aus. Er strebt nach maxi= 
maler Konzentration. 


Alfred Matzke (geb. 1924) baut seine abstrakten 
und „realistischen“ Figuren von. Extremwert zu 
Extremwert auf, er setzt scharfe Gegensätze, die 
er zu einer in sich einheitlichen Form verbindet. 
Er ist wohl der Persönlichste dieses Kreises. In 
seiner Malerei folgt er ausschließlich starken Im= 
pulsen; er sucht nicht die Perfektion, er arbeitet 
nur, solange ihn intensives Erlebnis dazu be= 
fähigt. Dadurch rücken manche seiner Aquarelle 
optisch in die Nähe des Informel; sie bilden aber 
immer wirklichkeitsbezogene Figuren und ge- 
hören deshalb dessen Gegenbereich an. 

Der Galerie Würthle (Fritz Wotruba ist ihr 
künstlerischer Leiter) stehen noch Rudolf Hof= 
lehner (geb. 1916) nahe, einer der wenigen „Eisen- 
bildhauer“, die sich um eine plastische Figur und 


Josef Pillhofer 
Liegende Figur 
Bronze 1959 
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Kurt Moldovan 
Susanna und die Alten 
Tuschzeichnung 


nicht nur um Raumdiagramme bemühen. Auf der 
letzten Biennale in Venedig konnte er einen gro= 
ßen Erfolg für sich buchen. Der Graphiker und 
Maler Kurt Moldovan (geb. 1918), dessen 
erotische und -zeitkritische Blätter eine Form= 
sprache auszeichnet, die bald an Chagall, bald an 
Grosz erinnert, ohne aber unpersönlich zu wir= 
ken, hat ein erfolgreiches Auslandsdebüt ebenfalls 
schon hinter sich. Der Galerie gehörte auch zeit= 
weilig Maria Lassnig an (geb. 1918), die sich 
gegenwärtig in Paris befindet. Zu den jüngeren 


Malern gehören Erich Ess (geb. 1929), ein lyrisches - 


Talent mit feinem Gefühl für die Mittel, Nor= 
bert Grebner (geb. 1929), ein expressiver Maler, 
Oswald Oberhuber (geb. 1931), ein Baumeister- 
schüler, der zuerst informell malte und sich nun 
mit der Darstellung der menschlichen Figur be= 
faßt, der späterblindete Bildhauer Walter Salz= 
mann (geb. 1930), dem hohes 'räumliches und 
plastisches Empfinden eigen ist. 

Zu erwähnen wären noch Maler wie Karl Stark, 
der. bei Herbert Boeckls realistischen Arbeiten 
ansetzt, Georg Eisler, ein Schüler Kokoschkas; 
beide vertreten einen „malerischen“ Stil. Die 
Generation, die gegen Ende des Ersten Weltkriegs 
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und kurz nach diesem Krieg geboren wurde, hat 
eine Entwicklung nachzuholen, die .schlechtweg 
unnachholbar ist (sie hat die fruchtbarsten Jahre 
dem Krieg geopfert). Walter Eckert gehört zu den 


kraftvollsten dieser Generation. Wien hat auh 


noch eine Gruppe von Surrealisten, die sich vor 
allem durch Akribie in der Perfektion auszeichnet 
(Fuchs, Hausner, Lehmden, Hutter wären die 
wichtigsten). 

Den besten Österreichern ist eines gemeinsam: 
sie schöpfen nicht aus einer Revolution, sie an= 
erkennen eine. „innere Tradition“, ein Wachsen 
aus Gegebenheiten. Das kommt. besonders klar 
in den Schriften von Adolf Loos zum Ausdruck, 
Er selbst sprach nur. der Evolution das Wort. 
Gerade deshalb hat der Österreicher immer dann 
etwas zu sagen, wenn die internationale Situation 
der Kunst kritisch wird: er ist dann ein fester 
Punkt und wirkt gerade ‚deshalb „modern“; das 


stärkste Beispiel hierfür ist gegenwärtig Fritz 


Wotruba. Heute ist es an der Zeit darzulegen, 
daß Form nicht der Vergangenheit angehört; sie 


ist das einzige, das den Künstler als solchen aus= 


weist. Die Werke Wotrubas und die seines Krei= 
ses wandern gerade jetzt in ausländische Museen. 


x 


ter frisch lackiert 
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Alärthes 


Die Wiener Kellertheater befinden sich in einem 
" Zustand der Krise — nicht in der ersten Krise ihres 


Bestehens und auch nicht in der letzten, aber viel- 
leicht in der ernstesten. Das hängt mit vielem zu= 
sammen: mit der mangelnden Produktivität der 


Autoren; mit dem Abwandern der Nachwuchs= 


regisseure zum Fernsehen; mit den Verdienstmög- 
lichkeiten der Schauspieler ohne fixes Engagement 


‚ in der optischen und akustischen Werbung; mit 


dem Aufschwung des Theaterpublikums zur Abon= 
nements-Prosperität; mit der „Infra=Struktur“ der 
Wiener Kellertheater im allgemeinen und mit der 
ewig gleichbleibenden Vitalität der Jugend, auch 
der heutigen Jugend, im ganz besonderen. 


Gewiß: es gibt heute mehr Kellertheater in Wien 


“ als je zuvor, und sie sind allesamt sehr gut besucht 


und nach wie vor ein ausgezeichnetes Sprungbrett 
für die Absolventen der Schauspielschulen, für die 
Regieassistenten der großen Bühnen, die Bühnen- 
und Kostümbildner ohne Erfahrung. Und sie eig- 
nen sich zweifellos sehr gut dazu, die Randpro- 
dukte der dramatischen Literatur, die noch immer 
ungehobenen (weil schwer zugänglichen) Schätze 
der Weltliteratur sowie jene Werke von heute, die 
aus formalen oder thematischen Gründen von den 
konformistischen Theatern zur ebenen Erde nicht 
angenommen werden, aufzuführen und zur Dis= 
kussion zu stellen. 


Aber: man muß nur die Atmosphäre, die heute in 
‚ frisch lackierten Kellertheaterfoyers herrscht, mit 


jener Atmosphäre vergleichen, die es früher in die= 
sen Lokalitäten gab, wenn die Leute zu einer 
Premiere kamen. Man braucht nur die spannungs= 
losen, erwartungslosen Gesichter zu. sehen, die 


heute in sanften Fauteuils (statt auf harten Stühlen) 


in diesen Souterrains sitzen. Es bedarf bloß eines 
Blickes auf die Cocktailparty-Attitüden in der 
Pause. Wer weiß, wozu Kellertheater gut sein 
können und was sie zu leisten imstande sind, ist 
traurig und verwirrt ob der eingetretenen Entwick- 


- Jung. Oder schockiert und entsetzt. 


Die kleinen Bühnen in den Souterrains der Wiener 
Kaffeehäuser entstanden erst relativ spät (spät im 
Vergleich zu den kleinen Atelier- und Zimmer= 
theatern der anderen kulturellen Hauptstädte Euro= 


_ pas), nämlich in den frühen dreißiger Jahren. Und 


sie entstanden aus Protest gegen die zumindest 


geistige Halbdiktatur der sogenannten „System: - 
zeit”, die, während die Bevölkerung materiell die 


größte Not litt, alles im rosigen‘Licht sah. Vor 


allem die Geschichte des Landes. Und, da es sonst 


nichts Rosiges gab, eigentlich nur diese. Die Ge= 


 genwart wurde geleugnet. Die Zeiger im kultur= 


‚offiziellen Bereich rückten über 1918 nicht vor. 


Kein Wunder, daß die Kellertheater die sich ihnen . 


bietende Chance mit Bärenkräften zu nutzen such= 


Peter Weiser 


ten. Sie spielten zunächst Kabarett. Überlegt spie- 
lendes, brillant treffendes, tödiich verwundendes 
Kabarett. Dann spielten sie das, was verpönt war: 
heutiges Theater. Stücke, die der Gegenwart einen 
Spiegel vorhielten. Stücke, welche die versteckten 
Falten, Risse und Sprünge im Gefüge der Gesell- 
schaft verzerrt und vergrößert zeigten, damit nie= 
mand sie übersehen könne. Stücke von Karel Capek 
und Frantifek Langer. Von Georg Kaiser und Ber= 
told Brecht. Von Jura Soyfer und Oedön von Hor= 
vath. 1938 schlossen sie. 


1945 sperrten sie wieder auf. Mit jenen Stücken 
zunächst, die von 1938 bis 1945 verboten gewesen 
waren. Dann mit solchen, die man über diese Jahre 
geschrieben hatte. Schließlich begann man zu ex= 
perimentieren, suchte einen neuen Darstellungsstil, 
träumte von der Auflösung der Guckkastenbühne, 
machte zwischendurch Kabarett (das erste „Brettl 
vor'm Kopf“ war ein Kellertheaterprodukt) und 
präsentierte mit beinahe jeder Aufführung eine 
Menge neuer Talente. Dann kam die Wirtschafts= 
konjunktur und mit ihr die Entdeckung, daß Auto- 
besitzer für den Keller nichts taugen. Weder als 
Darsteller noch als Publikum. 


Shimon Wincelberg: „Kataki“ 
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Natürlich- hat man weitergewurstelt. Und dabei 
alles, was nur einigermaßen spielbar war (und sich 
nur einigermaßen für den Keller eignete) immer 
wieder gespielt. Man hat auch Subventionen be= 
kommen, vom Bund und von der Gemeinde, und 
hat mit Hilfe dieser Subventionen statt der Kaffee= 
haussessel Fauteuils angeschafft und WC mit „Air- 
fresh“ und wohlgefüllten „Soap-Containers“. Auch 
sind die Garderobieren nicht mehr Kunststudentin= 
nen, die sich auf diese Weise einen Nebenverdienst 
schaffen wollen (aber kein Trinkgeld nehmen), 
sondern uniformierte Wesen mit Lohnsteuerkar- 
ten, die durchaus ein Trinkgeld nehmen. 


Was blieb, ist das Stammpublikum. Seltsamer- 
weise. Es geht immer noch in die Kellertheater, 
die Erinnerung .an .die frühen dreißiger und die 
späten vierziger Jahre ist eben doch zu schön. Man 
ist seither gealtert, natürlich, und fährt nicht nur 
im eigenen Wagen vor, sondern manchmal auch 
mit Chauffeur. Deshalb die spannungslosen und 
erwartungslosen Gesichter im Kellertheaterparkett. 
Und die Cocktailparty-Attitüden in der Pause. Ein. 


S 


Glück, daß die auf der Bühne gegen nichts mehr 
protestieren. Jeglicher Protest richtete sich gegen 
die, welche vor ihnen sitzen. 


Die Kellertheater sind aus einer geistigen Notwen= 
digkeit zu einem finanziellen Geschäft geworden. 
Mag sein, daß es Ausnahmen gibt — die Regel ist 
leider so. Man spielt nicht mehr Stücke, die man 
spielen „muß“, man „stimmt” die Spielpläne auf- 
einander ab — und auf die zu erwartende Subven= 
tion. Die Regisseure experimentieren nicht mehr, 
um an den Grundfesten des Theaters zu rütteln, 
sie führen dezent Regie, um ans Burgtheater en- 
gagiert zu werden. Und die Darsteller pendeln 
zwischen dem ersten und dem letzten Akt hin und 
her, denn sie spielen zur gleichen Zeit in zwei ver= 
schiedenen Stücken. Sie pendeln natürlich im eige= 
nen Wagen. = 

Kein Wunder, daß unten, in den Kellern, unter 
den Zuschauern kaum noch Jugend ist. Die Jugend, 
die voll Spannung und Aufregung ist (und an sich 
Spannung und Aufregung ist), sucht mit flattern- 
dem Herzen die Darstellung von Spannung und 


Bernard Shaw: „Ländliche Werbung” 
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Aufregung in der Kunst. Sie erträgt es, wenn man 
ihr ins Gesicht schlägt; sie erträgt es, wenn man 
ihr den Fehdehandschuh hinwirft; sie erträgt es, 
wenn man sie mißversteht; sie erträgt sogar, daß 
man sie liebt. Nur eines erträgt sie nicht: daß man 
sie anlügt. Mit William Inge und Armand Sala= 
crou. Und deren Konsorten. 

Vor fünfzehn Jahren war das Durchschnittsalter 
des Kellertheaterpublikums bei fünfundzwanzig. 
In zehn Jahren wird es um fünfzig sein, wenn es 
so weitergeht. Darin liegt der Ernst der Keller- 


theaterkrise. Die Kellerbühnen haben nur dann 


Erinnerungen an »23« 


Die von mir im Januar 1932 gegründete Wiener 
Musikzeitschrift „23“ war ein nach dem Vorbild 
der „Fackel“ von Karl Kraus gestaltetes Blättchen, 
das es bis Herbst 1937 auf 33 Nummern gebracht 
hatte, aber infolge des „Anschlusses“ sein Er= 
scheinen einstellen mußte. Ihren eigenartigen Titel 
leitete die Zeitschrift aus zwei grundverschiedenen 
Quellen ab: aus der Nummer des Paragraphen 
des österreichischen Pressegesetzes, auf den man 
sich berufen mußte, wenn man die Berichtigung 
einer in der Presse aufgestellten Behauptung er= 
zwingen wollte, und aus der Schicksalszahl meines 
verehrten Lehrers und Freundes Alban Berg, der 
bis zu seinem Tode (das Doppelheft Nr. 24/25 
vom ı. Februar 1936 war seinem Gedächtnis ge= 
widmet) an der „23“ den leidenschaftlichsten An- 
teil nahm. Er gab nicht nur zahllose Anregungen 


für die Gestaltung des Textes und las sämtliche 


Artikel im Manuskript und in den Korrektur 
abzügen, sondern entwarf auch das Titelblatt. 
Leider ist sein Entwurf, den wir, bis auf die 
Übertragung der Ziffer 23 in Buchstaben, Punkt 
für Punkt übernahmen, in der Druckerei. ver- 
lorengegangen. Der hier erstmalig wiedergegebene 
Begleitbrief, den Berg im Herbst 1931 an mich 
richtete, läßt aber die formalen Erwägungen, die 


ihn bei seiner Zeichnung leiteten, deutlich er= 


kennen: 


Lieber Reich, 


Anbei ein Entwurf, der mir glücklich erscheint, 

aus folgenden Gründen: 

1. Der Schwung der Ziffer 23 ist noch in das Wort 
„23° übergeleitet und dennoch ins Rechteckige 
geführt. 

2. Der Beistrich (23, eine Musikzeitschrift) 
erscheint mir ganz deutlih auskompo= 
niert. 

3. „Musik“ tritt hervor. 


einen Sinn, wenn sie Avantgarde sind. Und Avant- 
garde ist man für die Kunst. Mit der Jugend. Und 
nicht für den Kitsch. Mit den Eltern. Schon schlimm 
genug, daß die großen Wiener Bühnen ihrem 
Sonntagspublikum unter dem’Siegel der Moderni= 
tät das sinnloseste Stück vorsetzen können, ohne 
daß auch nur einer protestieren würde; daß die 
Kellerbühnen ganz offen einen verlogenen Schwank 
aufführen und alles applaudiert, ist das viel grö- 
ßere Malheur. Im ersten Fall haben bloß die Abon- 
nenten resigniert. Im zweiten resignierte die Avant= 
garde. 


Willi Reich 


ae, Eines Wiener und‘ „Zeitschrift. 
haben gleich viel Buchstaben. 


Bitte zeigen Sie das Ganze Herrn H. Vielleicht ist 
er einverstanden und führt das Titelblatt so aus. 
— Oder sollen wir's selber (ohne H.) fertig zeich- 
nen? 


Herzlichst 
Ihr Berg 


Der pathetische Satz „Wir wollen berichtigen!”, 
mit dem wir (der Redaktion gehörten außer mir 
noch Ernst Krenek und der Wiener Rechtsanwalt 
Rudolf Ploderer, ein intimer Freund von Berg 
und Webern, an) die erste Nummer einleiteten, 
galt zunächst der damals erschreckende Dimen= 
sionen erreichenden Korruption im Wiener Musik-= 
leben. Dieses Thema wurde auch in allen wei- 
teren Nummern in den mannigfaltigen Variatio- 
nen behandelt. Daneben traten aber immer stärker 
Beiträge hervor, die der Verteidigung der im 
inzwischen ausgebrochenen Dritten Reich als 
„entartet“ bezeichneten Neuen Musik und allge= 
meinen musikalischen und musikliterarischen Pro- 
blemen galten. Von dieser ” Entwicklung ins 
„Weite“ können die folgenden Titel-Zitate viel= 
leicht einen gewissen Begriff geben: „Was sollte 
Musikkritik leisten?” (Krenek), „Musik und 
Rasse“ (Ploderer), „Zu einigen Thesen des Herrn 
Dr. Goebbels“ (Krenek), „Thomas Mann, Richard 
Wagner und die Münchner Gralshüter” (Reich), 
Nr. 14 vom Februar 1934 als Sondernummer zu 
Weberns 50. Geburtstag, zur Idee eines „Studios 
für zeitgenössische Musik” (Krenek), „Kritiker 
und Künstler“ (Arthur Schnabel und Willi Reich), 
„Über Sinndeutung des musikalischen Kunstwer= 
kes“ (Alfred Orel), „Die Form der Schallplatte” 
(Th. W. Adorno, unter dem Pseudonym „Hektor 
Rottweiler”), „An Alban Berg“ (Reich), „Zur 
Krisis der Musikkritk“ (Adorno), „Prosa und 
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DREIFACHE NUMMER 


EINEWIENER. 


sie | 


 Inhslt: Armin Friedmann: Karl Krans und die 
Sprache — Alfred Einstein: Musik und Fiktiom — h 
 Bektor Rottweiler: Ensemble — S. Kracauer: 


Atonalität“ (Otto Stoessl), „Kindergesang und 
Tonalität“ (Karl Linke), „Der Geist Beethovens“ 
(Dietrich von Hildebrand), „Was ist atonal?“ (Al- 
ban Berg), „Was erwartet der Komponist von der 
Musikerziehung?“ (Krenek), „Musikpädagogische 
Musik“ (Adorno), „Musikgeshihte als Ge 
schichte von Fiktionen“ (Alfred Einstein), „Zur 
dramaturgischen Bearbeitung von Monteverdis 
Poppea” (Krenek), „Über Neue Musik” (Siegfried 
Kracauer), Nachwort zur Biographie Alban Bergs 
(Reich). 
Das Bild, das diese knappe und unvollständige 
Aufzählung-von der Entwicklung der „23“ dar- 
bot, wäre noch zu ergänzen. durch eine Kenn= 
zeichnung der einen großen Raum einnehmenden 
Polemiken, Prozeßberichten und Glossen. Als Bei- 
spiel des satirischen Stils sei aber nur noch eine 
einzige, von Krenek verfaßte Glosse mitgeteilt, 
die in der letzten Nummer in der Rubrik „Fall 
obst“ erschien und „zufälligerweise“ das Ende der 
Zeitschrift markierte: 
Zu der neuerdings wieder lebhaft gewordenen 
Diskussion über „Tonal” und „Atonal” liefert 


„Über neue Musik“ — Ernst Krenek:Poppea-Bearbeitung. $ = 
Zum Pariser Musikfest — Austriseus: Falobt — 


eine bisher unbekannte Autoritäf einen unerwar= 


teten Beitrag in Form eines Flugzettels, der uns 
zuflatterte. Wenn man auch noch nicht weiß, was 
atonal ist, so erfährt man doch alles Wichtige über 
„Tonal”: - 
„Tonal ist das Produkt langjähriger, theoreti= 
scher und praktischer Studien, Forschungen und 
Erfahrungen. 


Tonal kann mit dem größten Vertrauen 
angewendet werden. Das Resultat wird immer 
ausgezeichnet sein. 


Tonal ist sehrleichtzuhandhaben. 


Tonal ist hygienisch einwandfrei und bisher 
unerreicht in Bezug auf überraschend 
schnelle Wirkung. 


Tonal erzeugt nur naturgetreue Tönungen. 
Tonal wirkt sofort.” 


Das haben wir alles auch gesagt, und deshalb 
wird Tonal von allen anerkannten Autoritäten 
stets aufs wärmste empfohlen. Der Mann, der es 
anpreist, glaubt in seltsamer Verwirrung freilich, 
daß Tonal ein Haarfärbemittel sei, aber diese lie- 
benswürdige Schrulle kann niemanden täuschen, 
wenn er den ebenso verführerischen wie beru= 
higenden Namen des Erfinders hört: Eremio 
Trau — kein Davidsbündler könnte schöner 
heißen! 
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Das neue Buch 
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' „Since Debussy” 
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‚Schrecklich, dafz Boulez so rückständig ist 


Man ist dem. französischen Musikologen Andre 
Hodeir dankbar für seine Studie der‘ modernen 
Musik, die kürzlich in den USA unter dem Titel 
erschien (Grove Press, Inc.). Das 
Buch hat wegen seines Radikalismus schnell: Auf- 


‘ sehen und Aufruhr verursacht. Was ist diese „radix”, 


\ 


. 


diese Wurzel, aus der sich die entschiedene Haltung 
des Autors herleitet? Die Überzeugung, nein: der 
Fanatismus der Unzeitmäßigkeit des echten Künst- 
lers, vorab des Komponisten. Daß der große Mann 
seiner Zeit voraus ist, gehörte in zunehmendem 
Maße zu den Überzeugungen des späten neunzehn- 
ten und des frühen zwanzigsten Jahrhunderts. Aber 
„damals war es noch keine Schande, von den Zeit= 
genossen verstanden zu werden. Das hat sich jetzt 
geändert. Das artistische Klima seit dem letzten 
Krieg hat die Verspätung des Bürgers in die Musik 
eingebaut. Er wollte nicht mehr mitkommen — jetzt 
‚soll er nicht mehr mitkommen! Der historische Vor- 
sprung des kreativen Künstlers ist ein Teil der 

.. Ästhetik und musikalischen . Technik geworden. 
Darin ist Hodeir radikal — radikaler als Pierre 

" Boulez, der für Hodeir den einen Fehler hat, daß er 
oft so rückständig ist... 


Die futuristische Denkweise ist in Hodeirs absichtlich 


 schockierendem Buch zuweilen ad absurdum geführt 


y 


"the stylist in him has devoured the artist“. 


ir 


.— und dafür ist man dem Autor dankbar: Hat man 
je von Igor Strawinsky gehört? Ja, leider; denn dieser 


Musiker hat eben (trotz der beiden ‚Meisterwerke, 


die er geschrieben hat: „Le Sacre du printemps“ 
und. „Les Noces“)- Erfolg. Eigentlich sollte man ‘von 
ihm nicht als Komponist unserer Zeit sprechen, denn 
der „Stilist” in ihm hat den „Künstler“ aufgegessen: 
Das 
verrät den Dilettanten. Aber andererseits war es das 
(immer nach Hodeir), was die Zeit verdiente. Darum 
hat die Generation nach Debussy das bekommen, 
was sie verlangte: den musikalischen Dilettanten 
Strawinsky: „Our century, which has promoted so 
many kinds of dilettantism, needed a Great Dilet- 


 tante. This, I feel, is the most accurate description 


of Igor Strawinsky.” 


) Sie, lieber Leser, werden doch nicht etwa glauben, daß 


ein ungarischer Musiker mit dem Namen Bela Bartök 
‚ irgendwelchen Beitrag zur Musik des zwanzigsten 
_ Jahrhunderts geleistet habe? Falls Sie aber so hoff- 


Be nungslos anachronistisch sind, daß Sie das noch an- 


nehmen, müssen Sie unbedingt das Kapitel über 


Bartök in Hodeirs Buch lesen. Denn da wird be- 


a _ Tradition‘ war, also sozusagen unberechtigterweise 
in unserem Jahrhundert IeRgageisterte: Außerdem 


r wiesen („my convictions are, 
-  motivated”), daß dieser Komponist nur der letzte 


I feel, rigorously 


' Vertreter „einer gewissen klassischeromantischen 


Da ist wahrlich nicht mehr zu helfen! Wenn Sie 
fernerhin annehmen, daß die Musik eines Carl Orff, 
eines Serge Prokofieff oder eines Paul Hindemith 
tatsächlich existiert, so müssen Sie sich unbedingt 
von. Grund auf geistig reformieren lassen, denn 
solche Musik von den ‚„Meyerbeers des zwanzigsten 
Jahrhunderts”, wie Hodeir sie nennt, kann es doch 
für künstlerisch interessierte Menschen nicht geben. 


Das Panorama wäre für Eisler — trotz Webern 
und Boulez — tatsächlich düster, gäbe es in Paris 
nicht. einen Komponisten, der der zukünftige Beet= 
hoven zu werden verspricht. Ja, Beethoven. Es geht 


hier nämlich um die Größe in der Geschichte, und 


dafür ist Beethoven nun einmal ein Symbol. Kom= 
poniert hat dieser 1928 Geborene zwar noch ;nicht 
viel, aber doch schon (außer „Musique concrete“) 
ein Vokalwerk „Sequences” nach vier Texten von 
Nietzsche und eine Klaviersonate, welche die Kleinig- 
keit von anderthalb Stunden dauert. Das Wort 
„epochemachend” wäre (nach Hodeir) für dieses 


"Werk eine Untertreibung. Auch haben wir Hoffnung, 


daß es nicht das letzte vollendete Werk seines 
Autors bleiben wird. Denn der letzte Abschnitt der 
Besprechung dieses Werks durch Hodeir lautet: „Am 
allererstaunlichsten ist aber die Tatsache, daß diese 
Klaviersonate, die gewissermaßen das Ende der 
Musikgeschichte darzustellen schien, nicht das letzte 
Wort ihres Komponisten ist, ist es doch kaum glaub= 
haft, daß noch etwas auf den enormen Ozean der 
Stille folgen könne, der die letzten, einsamen, voll= 
ständig hoffnungslosen Noten dieses fehlerlosen 
Komplexes überflutet...” Das neue Werk ist ein 
Übermusikdrama nach „Der Tod des Vergil“ von 
Hermann Broch, und es wird viel länger dauern „als 
die Matthäus=-Passion und Parsifal' zusammen”. Die 
ersten etwa zwanzig Takte der Klaviersonate liegen 
in Faksimile dem Buch bei — zu wenig, um „Ozeane 
der Stille” ermessen zu können. Der Name dieses 
Komponisten,‘ der kürzlich (ohne unser Wissen) das 
faktische Ende der Musikgeschichte herbeigeführt 
und dann doch wieder überwunden hat, ist Jean 
Barraque. Wie immer seine Musik aussieht: er erfüllt 
offensichtlich die erste Bedingung echter musikalischer 
Größe: er ist fast völlig unbekannt und tut nichts 
für seine Musik in der Gegenwart. Er schreibt ja 
nicht für sein eigenes Säkulum. Er hat indes „provo- 
kative” ‚analytische Essays über frühere Musik ge= 
schrieben, zum Beispiel über Beethovens fünfte Sin= 
fonie, Weberns Klaviervariationen und „La mer” von 
Debussy. Natürlich alle ungedruckt. In seinem Werk 
„Sequences” hat er außerdem das „Orchester als ein 
Instrument” (orchestra=as=instrument) entdeckt (bitte 
streichen Sie sofort alle ganz ungehörigen Zuschrei= 
bungen dieser Erfindung an frühere Komponisten). 
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Herr Hodeir findet es unter diesen Umständen be- 
greiflicherweise ganz inopportun, schon jetzt viel 
über den Menschen und Künstler zu sagen. „Die 
zukünftigen Kritiker werden sich eher: für die täg= 
lichen Manifestationen seiner außerordentlichen Per= 
sönlichkeit interessieren als für die wenigen äußer= 
lichen Ereignisse seiner ersten dreißig Jahre.” Dies 
wird voraussichtlich geschehen, wenn „Der Tod des 
Vergil” erkannt sein wird als Musik, welche „die 
Welt der letzten Seltsamkeit” erreicht. Denn dann 
wird man entdecken, daß das „das endgültige Schick= 
sal des musikalischen Kunstwerks ist: ein dialekti- 
sches Spiel zu sein zwischen Erinnerung und Vor= 
ahnung, das nicht analysierbar ist, durch das’ aber 
der Sinn der künstlerischen Einheit endlich der 
‚unstetigen Stetigkeit‘ und der andeutenden Viel= 
seitigkeit des Traumes einverschmolzen sein wird.” 


Während man Hodeirs Buch liest, streiten in einem 
Anerkennung für den Mut zum Urteil, zur kritischen 
Konsequenz und Prognose und Unmut über die auf 
Schritt und Tritt anzutreffenden Zeichen von Arro= 
ganz, selbstgefälligem Extremismus und Mangel an 
künstlerischer Urbanität. Das eigentliche Thema des 
Buches ist aber, so wie wir es sehen, nicht der „Fall 
Barraque” und auch nicht einer der erstaunlichen 
Abschnitte über „Niedergang und Fall Strawinskys”, 
über „Schönbergs Versagen” oder ‚„Messiaens -In= 
kompetenz”. Das eigentliche Thema ist die willent= 
liche Selbstisolierung des zeitgenössischen Kompo= 
nisten. Und ‚‚zeitgenössisch” heißt hier seltsamer- 
weise: nicht der eigenen Zeit „genössig”! Als Künst- 
ler anerkannt zu werden von einer Zahl, die jene 
der esoterischen Jünger überschreitet, bedeutet nun 
Verrat an der eigenen Zeit, pardon: Verrat an der 
Kunst selbst — denn echte Kunst wird prinzipiell 
von der eigenen Zeit nicht verstanden. 


Hier verläßt den Leser des Buches jede Lust zur 
Ironie. Es geht hier nicht mehr um das Recht des 


Blick in ausländische Musikzeitschriften 


„Österreichische Musikzeitschrift”, Wien, April 1961. 


Das Heft bringt mit der ungekürzten und neu über- 
setzten Wiedergabe des Vortrags, den Bela Bartök 
auf seiner Amerika-Tournee 1927 unter dem Titel 
„Ungarische Volksmusik und neue ungarische Musik” 
gehalten hat, einen wichtigen Beitrag zur Bartök= 
Literatur. Gegenüber dem Text in dem von Bence 
Szabolcsi 1957 im Corvina=Verlag zusammengestell- 
ten Sammelband enthält die neue Fassung auch die 
dort weggelassenen Notenbeispiele und einige text= 
liche Ergänzungen, unter denen uns die folgende Be= 
merkung, die Bartök an das von ihm reproduzierte 
slowakische Volkslied „Ne budem dobry” knüpfte, 
am bedeutsamsten erscheint: „Diese Formen führten 
uns zu, der freien Handhabung der übermäßigen 
Quart bzw. der verminderten Quint und anderer 
ähnlicher Intervalle bzw. Harmonien. Mit ihren Um= 
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modernen Komponisten, im Elfenbeinturm zu kom= 
ponieren, es geht um die Pflicht, es zu tun. Hier 
unterliegt der musikalische Fachmann, der als Spe= 
cies seine Kunst gegen die (politischen) Herren dieser 
Welt verteidigen mußte und muß, dem Geist seiner 
eigenen Widersacher. Die historische Distanz des 
musikalischen Schöpfers zu seinen Hörern ist nun 
„organisiert — wie schon so vieles in der modernen 
Musik, und kein heilsames dialektisches Verhältnis _ 
zwischen Angebot und Nachfrage ist mehr möglich. 
Ein Stück Totalitarismus hat — inmitten der west= 
lichen Welt — Fuß gefaßt. s 


Wie ist es in dem Buch von Hodeir dazu gekommen? 
Mit detektivischem Scharfsinn rückt der Autor den 
Atavismen westlicher motivischer Technik und klang= 
licher Tradition auf den Leib. Mit dem Eifer des 
Fanatikers verdammt er alles, was nach geschicht- 
licher Kontinuität riecht. Den geschichtlichen Prozeß 
selbst reflektiert er als die Summe bloßer mensch= 
licher Willensentscheidungen. Da nichts „Natürliches” 
an ihm ist, kann er beliebig beschleunigt werden. 
Die „Beschleunigung der Geschichte” ist eine Grund= 
voraussetzung seines Denkens, ein Grundziel seines 
Willens und des Komponisten, dem er die Zukunft 
der Entwicklung zutraut. Der fanatische Versuch, sich 
vom organischen Wachstum der Geschichte zu lösen, 
führt indes von der Beschäftigung mit der Geschichte 
zur Besessenheit mit und durch die Geschichte. Der 
überanstrengte Versuch, sich von ‘etwas völlig zu 
lösen, von dem man sich letztlich nicht lösen kann, 
führt zur ‚Geworfenheit” in dieses: die Geschichte, 
Und da kann die Ironie nicht lange ausbleiben: der 
Komponist, der uns endlich von unserer Geschichte 
erlösen wird, ist... der zukünftige Beethoven. Wo 
sind die Musikschriftsteller und Komponisten, die 
dadurch, daß sie das Erbe lächelnd ertragen, tatsäch= 
lich der Zukunft dienen? 


# 


Andres Briner 


kehrungen und mit den Möglichkeiten der Super= 
position erhielt man so zahlreiche harmonische Mög= 
lichkeiten, in deren Rahmen man die zwölf Töne 
unseres Tonsystems melodisch und harmonisch ohne 
jeden Zwang einpassen kann. Andere Komponisten 
gelangten zur gleichen Zeit, ohne sich auf die Volks= 
musik gestützt zu haben, intuitiv oder spekulativ im 
großen und ganzen zu einem ähnlichen Resultat. Die= 
ser Vorgang ist zweifelsohne ebenso berechtigt. Der 
einzige Unterschied ist, daß wir sozusagen nach der 
Natur arbeiten: die Bauernmusik ist nämlich eine 
Naturerscheinung.“ 


Aus dem gleichen Heft heben wir noch hervor: den 
Werner Egk zum 60. Geburtstag gewidmeten Artikel 
(Helmut A. Fiechtner). — Eine grundlegende Unter= 
suchung über Musikererziehung und Musikernach= 
wuchs (Erwin Weiss). — Eine kritische, aber zu recht 


itiven EEE gelangende Betrachtung zu der 

kürzlih von dem Engländer Deryck Cooke „voll= 
endeten” und Ende vorigen Jahres in dieser Fassung 
von der BBC uraufgeführten zehnten Symphonie 
Gustav Mahlers (Egon Wellesz). 


„Tempo“, London, Frühling 1961. 

Die vor kurzem erschienene englische Ausgabe des 

Strawinsky=-Buches von Roman Vlad gibt Peter Evans 
| Gelegenheit, das Werk mit den ebenfalls vor einigen 
Monaten in London publizierten „Memories and 
Commentaries” von Strawinsky und Craft zu kon= 
frontieren. — Kritische Betrachtungen zu den jüng- 
sten Entwicklungen der Zwölftonmusik stellt Robert 
Still an. — Eine ausführliche, mit zahlreichen Noten- 
beispielen unterbaute Studie widmet Eric Roseberry 
den Purcell- und Volkslied-Bearbeitungen von Ben= 
'jamin Britten. 


„The Chesterian”, London, Frühling 1961. 

Kurzbiographie des dänischen Komponisten Bern= 
hard Lewkovitsch (Andrew McCredie). — Vaughan 
Williams als Symphoniker (Geoffrey Crankshaw). 


„Musical America”, New York, April 1961. 

Symposion über Musikfeste (Robert Sabin, Everett 
Helm und James Beard). — Über einige wichtige und 
leider wenig beachtete Langspielplatten zeitgenössi= 
scher Musik (Webern, Bartök, Strawinsky, Hinde- 
mith etc.) mit kritischen Anmerkungen von John 
Clark. — Die Hamburger Woche der zeitgenössischen 
Oper (Everett Helm). : 


„Musikrevy”, Stockholm, März 1961. 

Neue Forschungen zur Musikpädagogik (Bengt Fran= 
zen). — Unter dem Titel „Tyrannen oder Helden 
am Pult“ veröffentlicht Harold C. Schonberg eine 
längere Studie über moderne Dirigenten. 


„Mens en Melodie”, Utrecht, April 1961. 

Über den holländischen Zwölftonkomponisten Kees 
van Baaren (Wouter Paap). — Rabindranath Tagore 
als Komponist (Johan de Molenaar). — Boris Paster= 
nak und Alexander Skrjabin (R.N. Degens). 


Willi Reich 


Geburtstagsgruß an Conrad Beck 


In Basel, wo er als Komponist und als Leiter der 
Musikabteilung des Rundfunks lebt, kann Conrad 
Beck am 16. Juni seinen sechzigsten Geburtstag fei- 
ern. Der Eintritt ins siebente Lebensjahrzehnt ver= 
anlaßt uns zu einer Würdigung seiner künstlerischen 
Persönlichkeit, die seit nun schon drei Dezennien 
die zeitgenössische schweizerische Musik im In= und 
Ausland als eine ihrer führenden, repräsentativen 
Erscheinungen vertritt. 


Conrad Beck wurde am-16. Juni 1901 zu Lohn im 
Kanton Schaffhausen geboren. Er war wie Frank Mar- 
tin und Heinrich Sutermeister der Sohn eines prote= 
stantischen Pfarrers. In Zürich besuchte er bis zur 
Maturität das Gymnasium, aber auch das Konser- 
vatorium, wo unter anderen Volkmar Andreae und 
Reinhold Laquai seine Lehrer waren. Im Jahre’ 1922 
 - siedelte Beck nach Paris über. In der französischen 


Metropole verbrachte er während eines Jahrzehnts - 


die künstlerisch anregendste Zeit seines Lebens. Er 
empfing von Jacques Ibert Unterricht in der Instru= 
)  mentation, entscheidende Förderung seiner künst= 
lerischen Weiterentwicklung aber auch durch die Rat- 
schläge von Albert Roussel und Arthur Honegger. 


Freundschaftlich verbunden fühlte sich Beck sodann . 


'\ Bohuslay Martinu, Tibor Harsanyi itnd Marcel Mi= 
'halovici als Glieder der sogenannten „Ecole de 
Paris“, zu der auch der junge Schweizer gezählt 
- wurde. Als Beck später in seine Heimat zurück- 
‚kehrte, konnte er bereits auf ein kompositorisches 
 ©euvre hinweisen, das in der internationalen Musik= 
welt Beachtung gefunden hatte. Sein Name figurierte 
" schon damals auf den Programmen der IGNM als 


Exponent der schweizerischen Moderne. Es mag nicht 
zuletzt das Wirken seines Freundes Paul Sacher ge= 
wesen sein, das Beck 1933 veranlaßte, die alte Huma= 
nistenstadt Basel zu seinem Wohnsitz zu erwählen. 
Im Jahre 1938 gelangte er, der bis dahin als frei- 
schaffender Komponist lebte, zu Amt und Würde. 
Als Beck die Berufung zum Leiter der Musikabtei= 
lung am Studio Basel annahm, geschah dies nicht 
nur aus materiellen Erwägungen, sondern, wie er 
selbst sagie, darum, weil sich -,auf diesem Gebiete 
neuartige und gewichtige Verantworfung überneh= 
men ließ“. Er ist diesen Verpflichtungen,. die von 
ihm eine Menge administrativer Arbeit forderten 
und das kompositorische Schaffen zeitweise etwas in 
den Hintergrund drängten, bis heute treu geblieben. 


Becks kompositorisches Oeuvre umfaßt mit Aus= 
nahme der Oper nahezu alle Gattungen der instru= 
mentalen und vokalen Musik. Das älteste seiner 
fast ausschließlich vom Verlag B. Schott’s Söhne ver= 
öffentlichten Werke trägt die Jahreszahl 1926. Es 
handelt sich bei ihm um das dritte Streichquartett, 
das als Aussage einer bereits eindeutig geprägten 
Musikerpersönlichkeit aufhorchen ließ und ihr recht 
eigentlich den Weg zu allgemeiner Anerkennung er- 
schloß. Daß Beck wirklich Neues zu sagen hatte, das 
bestätigte in der Folge — um bei der Kammermusik 
zu bleiben — die ansehnliche Reihe von Klavier- 
stücken und Duo=-Werken für die verschiedensten 
Instrumente mit Klavier. Auffallend dabei ist die 
Vorliebe für die nicht weniger als zehnmal vertre- 
tene Form der „Sonatine“. Was für sie” charakteri= 
stisch ist, das gilt auch für Becks zahlreiche Beiträge 
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Cora Beck 


zur Gattung des Instrumentalkonzerts. Es sind Kom- 
positionen, in denen die konstruktive Gespanntheit 
melodisch=linearer Bildungen und eine oft kühn dis= 
sonante, aber stets auf harmonische Schwerpunkte 
bezogene Akkordik ihren Ausgleich in einer gelösten, 
doch nie zu artistischer Verspieltheit hinneigenden 
Auflockerung der an reizvollen Zügen reichen, be= 
wegungsmäßigen und klanglichen Elemente gewinnt. 
Es seien hier nur das brillante, frühe Klavier-Con= 
certino, das Violinkonzert, die beglückende Serenade 
für Flöte, Klarinette und Streicher und das Konzert 
für. Streichquartett und Orchester hervorgehoben. In 
diesem Werk hatte der Komponist unseres Wissens 
zum erstenmal den interessanten Versuch unter= 
nommen, dem Orchester ein Streichquartett nicht 
als solistisch konzertierendes Ensemble, sondern als 
einen in sich geschlossenen Klangkörper gegenüber- 
zustellen. ? 


Auf dem Gebiet der Orchestermusik ist Conrad 
Beck mit einigen einsätzigen Stücken, unter denen 
die eindrucksvolle ‚Innominata“ . erwähnt sei, und 
mit sieben Sinfonien hervorgetreten. Dem klassisch= 
romantischen Sinfonietypus ebenso fern wie dem 
seinerzeit modischen neoklassizistischen, fesseln 
Becks Sinfonien als Aussage eines Musikers, der 
sich das Wesen des in breiten Formen ausschwingen-= 
den sinfonischen Stils nach anfänglichen Bindungen 
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an die Tonsprache von Honegger und Hindemith 
auf zusehends stärker persönlich profilierte Art zu 
eigen machen wußte. 


Wie von den Formen der sinfonischen Kunst fühlte 
sich Conrad Beck auch von der Chormusik in allen 
Phasen seiner künstlerischen Entwicklung stärkstens 
angezogen. Heben wir hier nur. die beiden Schöp= 
fungen großen Formats, das „Oratorium nach Sprü-= 
chen des Angelus Silesius” und das 1952 erschienene, 
ergreifende Große Miserere „Der Tod zu Basel” her= 
vor. Beide Werke sind Schöpfungen eines Komponi= 
sten, der sich von geistlichen Texten nicht nur zur 
Abwechslung hin und wieder „anregen” läßt, son= 
dern der als religiöse Natur zu ihnen auch eine 
wirkliche innere Beziehung hat. Reinster Ausdruck 
seines Strebens nach musikalischer Verinnerlichung 
sind endlich die für Frauenchor, Soli und Orchester 
geschriebenen „Sonette an Orpheus” nach Rainer 
Maria Rilke, die asketisch anmutende Vertonung von 
dessen Gedichten an den Herbst, die in oft bezwin= 
gender Schönheit..erglühende Kammerkantate nach 
Sonetten der Louize Labe und — als letzte Gabe 
auf dem Gebiete des Sologesangs — die als Dank 
an die Stadt Braunschweig für die Verleihung des 
Ludwig-Spohr-Preises 1956 entstandenen sechs Ge= 
sänge „Herbstfeuer” nach Gedichten von Ricarda 
Huch. Das Bild des Vokalkomponisten Conrad Beck 


 wicklungen”, aber 


\ r. a 


wäre N ilkrandie wenn wir neben den A=cappella= 


- Chören nicht auch noch seiner zahlreichen Vokalsätze 


‚nach alten schweizerischen geistlichen und weltlichen 
Melodien gedenken würden, die von Radio Basel 
ausgestrahlt wurden. 

Conrad Beck gehört nicht zu jenen Naturen, die, von 
stetem Mitteilungsbedürfnis gedrängt, sich gerne 
über ihre Werke auszulassen pflegen und dem Leser 
eingehende Struktur-Analysen oder gar Bekenntnis= 


' haftes bieten. Als er vor einigen Jahren aufgefor- 


dert wurde, sich in der Schriftenreihe „Musik der 
Zeit” über sein Schaffen.zu äußern, faßte er sich 


kürzer als die meisten seiner Kollegen, wenn er 


schreibt: Bias 

„Meine Entwicklung als Komponist hat sich nie 
sprungweise vollzogen. Ich habe Schritt um Schritt 
mein Rüstzeug zu vervollständigen versucht und jede 
noch so geringfügige stilistische Erweiterung meiner 
Tonsprache entsprang solide verankerten Erfahrun= 
u a 

Das ist alles. Aber Conrad Beck ist ein vollkommen 
„unliterarischer” Musiker. Ein musikalisches „Selbst= 
porträt” aus seiner Feder wäre etwas völlig Undenk- 
bares! Er ist auch nicht das, was man eine „schil- 
lernde” Persönlichkeit nennt. Beck hat zwar „Ent= 
keine ' ,„Wandlungen‘”” durch= 
gemacht. Er ist immer das gewesen, was er von An«= 
fang an war. Wenn man in Nachschlagewerken zur 
Musik unserer Zeit Würdigungen seiner Kunst liest, 
so ist immer von der Beschränkung auf das Wesent= 
liche, von höchster Konzentration, ja von karger 


Melos bezichtet 


Strenge der Linienführung die Rede. Es ist gerade 
die letzte der hier genannten Eigenschaften, die man 
mit dem „Schweizertum‘” des Komponisten in Ein= 
klang zu bringen suchte. Es bleibt indessen längst 
nicht nur bei der Herbheit und asketischen Strenge 
des Ausdrucks. Beck, der neben Schütz und Bach 
vor allem Mozart, Schubert, Chopin und Debussy 
liebt (auch Schumann und Moussorgsky ist er sehr 
zugetan) und der den französischen Esprit wohl zu 
schätzen weiß, schreibt einen Stil von letzter Durch- 
sichtigkeit und klanglicher Transparenz. Überflüssig 
zu sagen, daß es ihm dabei nie um das Gewand, die 
instrumentale „Einkleidung” geht; das jeglicher Füll- 
stimmen und bloßen Schmuckes bare Partiturbild 
läßt Klangliches als untrennbar mit der Substanz, 
dem Essentiellen verbunden, erscheinen. 


Überblickt man die Entwicklung, die Becks komposi- 
torisches Schaffen von dessen Anfängen an bis in 
die neueste Zeit hinein genommen hat, so fällt auf, 
daß es den Weg zu immer ‚stärkerer Betonung des 
musikalischen Ausdrucks gefunden hat. Werke wie 
das Chorwerk „Der Tod zu Basel“ oder die siebente, 
die „Aeneas-Silvius”-Sinfonie, bestätigen den Willen 
und das Vermögen zur zusehends reiner in Erschei= 
nung tretenden „Expression“. Sie sind letzte Gipfe- 
lungen des durch kompositorische Zucht, hohe Geis: 
stigkeit und musikalische Sensibilität sich auszeich- 
nenden Schaffens von Conrad Beck, dem mit der 
Zuerkennung des Komponisten=Preises des Schwei= 


“ zerischen Tonkünstlervereins 1954 eine hohe und 


verdiente Ehrung erwiesen wurde. Armand Hiebner 


Hindemith dirigiert »Neues vom Tage« in Mannheim 


Paul Hindemith komponierte seine lustige. Oper 
„Neues vom Tage” im Jahre 1929. Damals waren 
Pathos, Stimmung, Rausch und. die Illusionsmaschi= 
nerie des Musikdramas fragwürdig geworden. Die 
Komponisten suchten _ neue Wege, sie griffen zur 
Groteske und Persiflage und wandten sich radikaler 
Stilisierung zu. „Von allen Seiten her“, schrieb Hein= 
rich Strobel in seiner Hindemith-Biographie, „suchte 
man den Begriff Oper neu zu gestalten. Warum nicht 


‚auch vom Kabarett her? Ein kräftiger Schuß Kabarett 


war im Vorbild all dieser Werke zu spüren: in der 


_‚Dreigroschenoper‘. Auch hatte man es satt, sich auf 
_ der Opernbühne dauernd in phantastische, ferne - 


Welten versetzen zu lassen. Man:bekannte sich zur 
Gegenwart und wollte die Gegenwart auf der Opern= 
bühne sehen. Das war die Zeit, in der man die 


Gegenwärtigkeit einer Oper nach der Menge der. 


darin vorkommenden Maschinen und Hotelbars be= 
maß. Kreneks ‚Jonny spielt auf’ benebelte die Ge= 


 hirne für einige Jahre und wurde dann vergessen.” 


Aber Hindemiths „Neues vom Tage” blieb, denn 
seine Oper ist eine scharfe Absage an die Zeitoper 
der zwanziger Jahre. Zusammen mit dem Kabaretti= 
sten Marcellus Schiffer verspottet er die sensations= 
hungrige Betriebsamkeit, die Überschätzung der 
Presse, die damals und heute übliche Schnüffelei in 
alle privaten Angelegenheiten und deren Verallgemei= 
nerung. Wie die Neuinszenierung im Mannheimer 
Nationaltheater zeigte, ist „Neues vom Tage” noch 
immer aktuell, denn noch immer hetzen, rennen, 
jagen die Menschen nach dem Glück, doch das Glück 
— um bei Brecht zu bleiben — läuft hinter ihnen 
her. 

Hindemith parodiert in „Neues vom Tage” die 
große Oper, die Operette, den Songstil der „Drei= 
groschenoper” und den Jazz. Seine Musik ist delikat 
instrumentiert, rhythmisch interessant und kontra= 
punktisch von einer ungewöhnlichen Aufgelockert= 
heit. Sie ist leicht, heiter, unbeschwert, mitunter ge= 


“ schwätzig und faßt die einzelnen Szenen des oft 
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banalen, schnell zurechtgezimmerten, aber bühnen- 
sicheren Librettos des „geistvoll-witzlerischen”” Mar- 
cellus Schiffer zu einem effektvollen Ganzen zusam= 
men. 


In den letzten Jahren hat Hindemith seine Oper 
überarbeitet. Der Orchesterpart wurde kaum ver= 
ändert, dafür die Gesangspartien der Chromatik 
weitgehend entkleidet und damit eleganter gestaltet. 
Einige Orchester-Zwischenspiele kamen als bessere 
Verbindung der Szenen hinzu. Auch das. Libretto 
erfuhr eine Abänderung: der in seinem Berufsehr- 
geiz gekränkte „Scheidungsgrund” Hermann ver- 
steckt sich im Badezimmer und wird dort von Laura 
in der Wanne vorgefunden (ursprünglich saß- die 
Dame im warmen Wasser). 


Die Neuinszenierung durch Ernst Poettgen im 
Großen Haus des Mannheimer Nationaltheaters hatte 
Witz und Elan. Man amüsierte sich großartig. Wie 
treffend wurde der schöne Hermann von Jean Cox 
dargestellt! Wie herrlich sang Evelyn‘Schildbach die 
Laura, und wie ungestüm gebärdete sich Thomas 
Tipton als eifersüchtiger Ehemann. Sie zogen alle 
Register ihres Könnens, sie alberten, spöttelten und 
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Paul Hindemith 
„Neues vom Tage” 
Badezimmer-Szene 


witzelten mit Willi Wolf (Baron D’Houdoux), Patri= 
cia Thomas (Reporterin), mit Harriett - Karlsond, 
Erika Ahsbahs, Karl‘ Albrecht und Hans Rößling, 
welche die beiden scheidungsfreudigen Ehepaare 
spielten. Prachtvoll war auch der gelangweilte Frem- 
denführer von Kurt Schneider anzusehen und an= 
zuhören. Als Standesbeamter überzeugte Franz Gla= 
watsch und als Zimmermädchen Hertha Schmidt. Die 
Chöre hatte Joachim Popelka einstudiert, die hüb- 
schen Dekorationen. auf der Drehbühne Paul Walter 
entworfen. Die Balletteinlage des neuen Mannheimer 
Ballettmeisters Heino Heiden sollte Schmiere sein; 
sie war es auch! 


Der Komponist dirigierte die Premiere. Er musi- 
zierte fein und mit Rücksicht auf die Sänger. Er 
betonte das Parodistische, das Rhythmische der Par= 
titur und sorgte für einen durchsichtigen, duftigen 
Orchesterklang. Man hatte seine helle Freude an dem 
Kitsch-Duett im dritten Bild und war versucht, bei 
dem Song im letzten Akt den Takt mitzuschlagen. 
Eine spritzige Aufführung, welche die begeisterte 
Zustimmung des Premieren-Publikums fand. 


Wolfgang Ludewig 
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Kleist und Beckett mit Musik in 


Zu den Opernleitern, die sich etwas einfallen lassen, 
gehört der Bielefelder Intendant Joachim Klaiber. Er 


weiß so gut wie jeder vom Fach, daß es nicht seine 


Aufgabe sein kann, serienweise neue Operngenies 


_ herauszustellen. Aber sich gründlich umzusehen und 


zuzupacken, wenn sich etwas Diskussionswürdiges 


"anbietet, das lohnt sich auch dort, wo die Opern= 


kalkulation nicht völlig aufgeht und unbewältigte 


. Probleme zurückbleiben. Deren gibt es nicht wenige 
in den beiden Bielefelder 


Uraufführungen, dem 
Operneinakter „Die Verlobung in St. Domingo“ nach 
Kleists Novelle von Winfried Zillig und dem Ein= 
Mann=Stück „Krapp oder das letzte Band” von 


"" Samuel Beckett in der Vertonung von Marcel Mi- 
halovici. 


Am Abend zuvor gab es ein Podiumgespräch über 
„Modernes Musiktheater”, an dem sich Beckett, Mi= 
halovici, Zillig, der Dirigent Bernhard Conz und 
Klaiber beteiligten. Es war weniger ein Gespräch als 
ein Bericht über den Anteil, den jeder an dem 
Abend hatte. Mit Ausnahme von Beckett, der die 


\ Hörer lediglich wissen ließ, er möchte sich über sein 
Stück nicht äußern. 


Beckett ist ein äußerst zurückhaltender Mann. Er ließ 
an dem Aufführungsabend den Komponisten allein 


den Beifall und etliche Buh-Rufe und Pfiffe entgegen= 
nehmen. Die Opposition wirkte ein hißchen präpa= 
'riert und bestellt; sie konnte jedenfalls weder der 
"Musik noch dem gesungenen Wort und schon gar 
nicht der großartigen Interpretation des Werkes gel- 


ten. 


Spätestens im zweiten Semester hört der musik= 
wissenschaftliche Adept etwas von einem Wort=-Ton= 


Problem in der Musik. Was sonst Gegenstand aka- 


Bielefeld 


demischer Fleißaufgaben ist, enthüllte sich an diesem 
Abend als eine mächtige Realität. Um im Bilde zu 
bleiben: im vierten oder fünften Semester lernt der 
um die moderne Kommunikationsforschung Bemühte 
das „Cocktail-Party-Problem“ kennen, das drolliger- 
weise ein englischer Informationstheoretiker namens 
Sherry so benannt hat. Es besagt, daß eine gleichsam 
als Filter wirkende Einstellung notwendig ist, wenn 
zwei Gesprächspartner sich in’einem mit vielen an= 
deren Stimmen erfüllten Raum verständigen wollen. 


Wenn Zillig die Handlung der Kleistschen Erzählung 
von einem Sprecher erläutern läßt und gleichzeitig 
Bühne und Orchester in Aktion sind, kommt der 
Theaterbesucher ohne jene filtrierende Einstellung 
nicht aus. Er muß sich auf das Wort konzentrieren 


William Dooley 
als Krapp 


und läßt notwendig die Musik Musik sein. Im magi= 
schen Ausdruck und in der ostinaten Dichte der 
zellenartig gewebten Struktur gehört das Stück in den 
entscheidenden Partien zum Besten, was Zillig ge= 
schrieben hat. Aber leider hat er versäumt, die 
Reste der ursprünglichen Funkfassung zu tilgen. 
„Jetzt geht er die Treppe hinauf, öffnet die Tür 
und. betritt das Zimmer” — das gehört doch in den 
Funk und nicht auf die Bühne, wo man sieht, was 
geschieht. 


Kleists schaurige Novelle, mit der kühlen Distanz 
eines Reporters, freilich eines Kleistschen, vorgetra= 
gen, schildert eine tragische Begebenheit in San 
Domingo zur Zeit der Französischen Revolution. Im 
unerbittlichen Kampf der Schwarzen gegen die 
Weißen sucht ein junger Offizier Zuflucht bei einer 
Mulattin, verliebt sich in deren Tochter, glaubt sich 
verraten und tötet sie. Als er erkennt, daß sie nur 
eine List angewandt hat, um ihn zu retten, erschießt 
er sich selbst. Dem Stoff nach ein veritabler Fall 
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Mascagni. Aber Verismus plus episches Theater, das 
fügt sich kaum zusammen. 


Der alte Mann und das Magnetophon, das ist Beck- 
etts Krapp, der seit vier Jahrzehnten einmal jähr= 
lich an seinem Geburtstag die Erinnerungen des ver- 
flossenen Jahres auf dem Tonband festhält. Und nun 
hört er als Greis sein im Wort aufgespeichertes Leben. 
Als Schauspiel: ist das Stück vor zwei Jahren in der 
Werkstatt des Berliner Schiller-Theaters uraufgeführt 
worden. Mihalovici, der zum Franzosen gewordene 
Rumäne, ein nobler, formsicherer Komponist, hat 
Becketts eisiges Protokoll buchstäblich vertont, eine 
Ein-Mann-Oper mit Parlando, Arioso und ausdrucks= 
reichem Orchester daraus gemacht. 


Becketts Eisklumpen auf der Opernbühne, das hätte 
vielleicht Humphrey Searle geschafft (von dem: man 


Carl Orff: „Die Kluge” 
Walter Habernicht 
Beppo Louca 

Rudi Lehmann 
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zur Zeit in Mönchengladbach das großartige „Tage= 
buch eines Irren” sieht); bei Mihalovici schmilzt er 
in melodramatischen Temperaturen dahin. Die Stil- 
lage stimmt nicht. Mit dieser Musik kann man viel= 
leicht Andre Gide vertonen, aber nicht Beckett; so 
sehr auch zu bewundern war, was William Dooley 
gesanglich und darstellerisch aus dem „Rien“ von 
Krapps Lebensprotokoll machte. 


Klaibers Inszenierung des Krapp traf die Beckettsche 
Atmosphäre; in der düsteren „Verlobung“ mit Eliza= 
beth Kingdon und Oscar Schimoneck in den beiden 
Hauptpartien war sie behindert durch das umständ= 
liche Bühnenbild von Franz Hosenfeldt. Einer der 
stärksten Eindrücke dieses trotz aller Einwände fes= 
selnden Abends ging von dem wachsamen und inten= 
siven Dirigenten Bernhard Conz aus. E: 


Moderne Opern 
in Trier 


Boris Blacher: „Die Flut“ 
Edith Nuber und Frido Meyer=-Wolff 


Berichte aus dem Ausland 


zum 


Aus der herbstlichen Musik-Biennale, die bisher im 
September den europäischen Musikfestsommer in 
Venedig ausklingen ließ, ist diesmal nach dem Wil- 
len des neuen Direktors Mario Labroca ein Frühlings= 
1 fest geworden. Drei Wochen breitet das XXIV. „Festi= 
wal' Internazionale di Musica Contemporanea“ das 

Panorama. der Musik von heute aus, und es war so, 
als ob das Aprilklima mit seinem Wechsel von 
" Regenschauern und Sonneneinfällen, Eintrübungen 
und strahlender Himmelsbläue auch im Programm 
seine sprunghaften Akzente setzen wollte. Aber wie 


 „Intolleranza“ in Venedig 

Von links nach rechts: 

Komponist Nono, 

- Bühnenbildner Vedova, 
Festival-Direktor Labroca 


_ im venezianischen Frühling die hellen Sonnenakzente 
i von Natur aus stärker und sieghafter sind, so blieb 

“ auch das Programm des Musikfestes nicht unberührt 
vom Wechsel der Jahreszeiten: waren es in den 
Herbstfesten ‘der vergangenen Jahre hauptsächlich 
‚die Uraufführungen der Spätwerke Strawinskys, die 
4 ‚das Interesse. der musikalischen Welt auf Venedig 


wer 
" 


‚ Werk der Neuen Musik von heute im Mittelpunkt: 
die Uraufführung der ersten Oper des jungen Vene= 
 Zianers Luigi Nono, dem seine Vaterstadt im voRie 
- gen Jahr zu einer Aufführung des, „‚Canto sospeso” 
die Pforten des 3 ra Teatro La Fenice zum 


konzentrierten, so stand diesmal ganz eindeutig ein 


- Applause, Trillerpfeifen, Bravos, Flugblätter in Venedig 


Botschaften, die aus jenem ‚„Canto sospeso”, aus den 
Vokalwerken nach Lorca und aus den Chören nach 
Dichtungen von Eluard und Pavese, Ungaretti und 
Machado zu vernehmen waren, und die mit ihrem 
starken. Iyrischen... Pathos einen kompromißlosen 
schöpferischen Weg zur echten Kommunikation such= 
ten. Jetzt, in der Oper ‚‚Intolleranza‘, steigerte sich 
diese strenge, herbe Chorlyrik zu machtvoll fern- 
hallendem Raumklang, der in seiner authentischen 
ästhetischen Qualität vergessen ließ, daß hier tech- 
nische Mittler am Werk waren, um die vom Rund= 


funkchor in Mailand auf Band genommenen Chor- 
partien über ein die ganze obere Galerie einnehmen= 
des Lautsprechersystem auszustrahlen. Die herrliche 
Akustik dieses alten Theatersaals aus dem Jahre 
1792, der leuchtende Glanz des Chorklangs und seine 
makellose technische Vermittlung steigerten sich zu 
einem unvergeßlichen, einmaligen Klangerlebnis, das 
den Chorpartien jene tragende Bedeutung gab, die 
sie auch in der Komposition des ganzen Werkes 
haben. Aber nicht nur die Chöre, auch die streng ge= 
formten solistischen Partien sind in ihrer verdichte= 
ten Ausdruckssprache Zeugnis einer neuen Vokalität, 
aus der bei aller Fremdheit und Neuartigkeit immer 
wieder der ewige Gesang Italiens leuchtet. Denn 
wenn am Schluß des ersten Aktes sich Tenor und 


‘ Bariton zu einem Doppelgesang vereinigen, so grüßt 


der Geist Verdis aus jenem Don-Carlos-Finale über 
alle Wandlungen eines Jahrhunderts hinweg einen 
jungen Italiener von heute, dem es gegeben ist, mit 
seiner Stimme der dramatischen Wahrheit neuen 
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musikalischen Ausdruck zu geben. Wenn man diese 
Musik hört, ist es müßig geworden, über die serielle 
Kompositionstechnik zu sprechen, die in ihr zur An- 
wendung kommt. Gewiß ist sie wichtig für die Struk= 
tur, für den logischen Zusammenhang der musika= 
lischen Sprache, aber sie ist — auch im kompromiß-= 
losen Klang des scharf artikulierten Orchesters — 
nur noch Vehikel einer mitreißenden Ausdrucks= 
sprache, die aus dem Lyrischen zur großen kantaten- 
haften Form emporwächst. 


Wir sprachen zuerst von der Musik, weil von ihr 
ganz starke und zwingende Eindrücke ausgehen, 
klarere und eindeutigere als von der dramaturgi= 
schen Konzeption der Oper und ihres Librettos. 
Nono versucht auch in dieser Hinsicht eine ‘neue 
kühne Lösung, die ganz andere Wege geht als die 
beinahe schon konventionelle Literatur-Oper, die 
ihre dramatische Standfestigkeit auf klassische Vor- 
lagen stützt. Beziehungsvoll hat Nono sein Werk den 
Manen Arnold Schönbergs gewidmet (im Gegensatz 
zu Henze, der seine Kleist-Oper Strawinsky ver= 
ehrte), weil Schönbergs expressionistisches Musik- 
drama „Die glückliche Hand” für ihn ein wichtiger 
Ausgangspunkt war. In jenem Monodram hat Schön= 
berg das Schicksal des schöpferischen Menschen in 
seinem tragischen Spannungsverhältnis zur Welt dar- 
gestellt — ein im Grunde noch romantisches Thema, 
das in Symbolen und expressionistischen Metaphern 
abgehandelt wurde. 


Nono akzentuiert sein Thema. vom Sozialen und 
Politischen her. Er will das tragische Schicksal des 
einzelnen Menschen zeigen, der heute in eine Welt 
der Intoleranz gestellt ist. Im Mittelpunkt der „szeni= 
schen Aktion”, die er nach einer Idee von Angelo 
Maria Ripellino entworfen hat, steht „Ein Emigrant“, 
der in den Bergwerken eines fremden Landes arbeitet, 
den die Sehnsucht nach Hause zieht. Er verläßt „Eine 


Frau”, die ihn darob verflucht und denunziert. Auf 
dem Heimweg erfährt er die Schrecken der Büro- 
kratie und der Diktatur. Verhör, Folter, Konzentra= 
tionslager sind die Stationen seines Passionswegs. 
Mit „Einem Rebellen” gelingt ihm die Flucht, mit 
„Seiner Gefährtin” (dies die Figuren des expressio= 
nistischen Personenverzeichnisses) erreicht er die 
Heimat. Hier muß er erleben, daß sie wie jedes Jahr 
von der großen Überschwemmung heimgesucht wird, 
und daß seine Landsleute gezwungen sind, ihre ver= 
nichtete Heimat zu verlassen, um wieder in der 
Fremde zu arbeiten. Tragischer Kreislauf eines Le= 
bens, bei- dem der einzelne durch die politischen. und 
sozialen Probleme der Zeit aus der Bahn geworfen 
wird. : 

Das ist der Kern‘ der Handlung. Ihr humanes An= 
liegen ist so allgemeingültig, daß auf die aktuell- 
politischen Aspekte — die ohnehin nur plakativ auf- 
gesetzt'sind — hätte verzichtet werden können. Wich= 
tiger ist die Frage, ob die Form des expressionisti= 
schen Stationendramas, wie sie in diesem aus Texten 
von Ripellino, und Majakowsky, Brecht und Sartre 
montierten Libretto angewandt ist, tatsächlich einen 
Ansatzpunkt zur Erneuerung des musikalischen Thea= 
ters bietet. Nono ruft Meyerhold, Schlemmer und 
Piscator zu Zeugen auf, ein Beweis, daß ihm ein 
dynamisches Theater vorschwebt, bei dem der Büh= 
nengestalter eine mitschöpferische ‚Rolle spielt. Tat= 
sächlich könnte man sich vorstellen, daß eine sze= 
nische Fassung, die das Allgemeingültige des Sujets 
zwingend herausarbeiten und die unausgereifte Dra- 
maturgie klären würde, eine Ausdeutung finden 
könnte, die, den musikalischen Intentionen folgend, 
vom Realen ins Symbol zielt und damit Schwächen 
des Textes und der Dramaturgie überbietet. In 
Venedig war hierzu der erste Schritt getan durch 
die Bühnenbilder des Malers Emilio Vedova, Projek= 


Szenenbild aus „Intolleranza” 
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" Demokratie bezeichnet wurde. 


Szenenbild aus „Intolleranza” 


tionen, die in Licht und Farbe ein visuelles Äquivalent 
zur Musik schufen. Die Regie von Vaclav Kaslik hat 
diesen Weg leider nicht fortgesetzt. Sie ging im 
Gegenteil von verschwommenen Abstraktionen aus 
und endete in hilflosem Realismus. Rein technisch 
ersonnene szenische Gags wirkten ebenso verstim= 
mend wie die konturlose Spielführung, welche die 
Solisten völlig im Stich ließ und den Chor im Sinne 
eines Laientheaters behandelte. 


Dieser die Wirkung des Werkes fast tötende Dilet= 
tantismus der Inszenierung war zum Teil Ursache 
der Mißverständnisse, denen die Oper bei ihrer 
skandalumtobten Uraufführung begegnete. Zum an= 
deren Teil hatte der Protest deutlich politische Mo= 
tive. Das „Nie wieder!”, das Nono in seiner Oper 
der Diktatur entgegenschleudert, wurde mit rechts= 
extremen Trillerpfeifen beantwortet, und um die 


‚ Herkunft des Widerspruchs eindeutig klar zu ma= 


chen, warf die Organisation „Nuovo Ordine” aus der 
Galerie hektographierte Flugblätter, in denen die 
Duldung der Zwölftonmusik als ein Makel der 
Seit der Berliner 
„Wozzeck“”-Premiere von 1925 hat keine neue Oper 
einen solchen Tumult der ‘Ablehnung und Zustim= 
mung ausgelöst. Bei der zweiten Aufführung, für 
die noch Schlimmeres erwartet wurde, trat das 
Gegenteil ein: die knisternde Spannung, die das 
dichtbesetzte Theater erfüllte, verwandelte sich in 
atemlose Stille, mit der das Werk vom ersten bis 
zum letzten Ton aufgenommen wurde, und am 


Schluß in einen nur noch von wenigen Pfiffen ge= 
störten Beifallssturm, der Nono und seine hin- 
gebungsvollen Interpreten umbrauste. Wichtigster 
Helfer des Komponisten war der Dirigent Bruno 
Maderna, dessen unerschütterliche Ruhe und souve= 
räne Musikalität dafür bürgten, daß die hohen musi= 
kalischen Ansprüche des neuen Werkes authentisch 
und glanzvoll erfüllt wurden. Das Britische Rund- 
funk=Orchester vollbrachte unter seiner Leitung Wun-= 
der des Klangs und der Präzision. Auch das En-= 
semble mit Petre Munteanu, Catherine Gayer, Carla 
Henius, Heinz Rehfuß und Italo Tajo leistete Her- 
vorragendes und erwirkte eine exemplarische Wie= 
dergabe, die den‘ hohen musikalischen Rang der 
neuen Oper in helles Licht gerückt hat. 


Das Gesamtprogramm der Biennale kann, da das 
neue Opernwerk Nonos eine so ausführliche Dar- 
stellung erforderte, nur in seinen Hauptzügen skiz= 
ziert werden. Das breite internationale Panorama 
akzentuierte in den Konzerten dieses Jahres beson= 
ders drei Länder: Italien, England und Polen. Diese 
drei Länder stellten auch in der Hauptsache die 
Interpreten: das Britische Rundfunk=Orchester brachte 
unter seinem ständigen Dirigenten Rudolf Schwarz 
ein Programm, das mit Purcell präludierte und mit 
Werken von Britten, Vaughan Williams, Tippett und 
Walton die klassische englische Moderne vorstellte. 
Auch das vorzügliche Melos-Ensemble aus London 
machte mit neuen Werken der jüngeren Engländer 
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(darunter Humphrey: Searle, Maxwell Davies und 
Harrison‘ Birtwistle) bekannt. Aus Polen war das 
Krakauer Kammerorchester unter seinem Dirigenten 
Andrzej Markowski eingeladen, dessen Programme 
vorwiegend der polnischen Avantgarde (Lutoslawski, 
Kotonski, Penderecki, Schäffer u. a.) gewidmet waren. 
Einen anderen Aspekt boten zwei Konzerte unter 
dem Motto „Ritorno di Hindemith”: Paul Hindemith 
war selbst nach Venedig gekommen, um mit dem 
Fenice-Orchester Werke von Boris Blacher, Webern 
und seine eigene Pittsburgh Symphony aufzuführen. 
In einem Kammerkonzert erklangen aus dem Dut= 
zend=Zyklus der Motetten fünf neue Stücke und 
zwei Beispiele aus dem Dutzend-Zyklus der Sona= 
ten, die Hindemith vom Kontrabaß bis zur Flöte für 
alle Instrumente geschrieben hat. Die italienische 
Musik war natürlich am reichhaltigsten vertreten: 
ein Sonderkonzert war Ottorino Respighi gewidmet 
(zum 25. Todestag), die ältere Generation der Mali- 
piero und Casella kam ebenso zu Wort wie die mitt= 
lere mit Werken von Dallapiccola, Petrassi und 
Peragallo. Aber auch die Jüngeren waren in diesem 
Frühlingsfest stärker als sonst berücksichtigt: Casti= 
glioni, Donatoni, Evangelisti, Fellegara, Paccagnini 
und andere. 


Eine elektronische Komposition von Bruno Maderna 
(Serenata III) bezeugte wieder die große Klangphan= 
tasie, mit der die Italiener das neue Medium 
beherrschen, und sie war eigentlich die positivste 


Antwort auf die vielen Fragen, die auf einem dem 


Musikfest eingegliederten Kongreß über die elek= 
tronische Musik aufgeworfen wurden. Der Kongreß 
selbst krankte an der Überfülle heterogener- Bei- 
spiele und dürfte außer einer breiten Information 


über alle technischen und stilistischen Spielarten der 


„Bandmusik” kaum neue Erkenntnisse gebracht ha= 
ben. Ein anderer Aspekt des Festes war schließlich 
die Konfrontation der Gegenwart mit der alten 
Musik: auf der Insel San Giorgio, auf der auch die 
Elektroniker tagten, erklangen Motetten von Zarlino 
und altvenezianische Chöre (gesungen vom Hambur= 
ger Monteverdi=Chor). Zu einem Konzert mit alt= 
englischer Lautenmusik war Julian Bream gekommen. 
Ein anderes solistisches Konzert war ganz Severino 
Gazzelloni eingeräumt, der die Renaissance der Flöte 
in der modernen Musik von Debussy bis. Boulez 
feierte und mit einem Programm, das auch Urauf- 
führungen neuer Stücke von Stefan Wolpe und Pera= 
gallo verzeichnete, seine magistrale Interpretations= 
kunst triumphieren ließ. Wolfgang Steinecke 


Neuer Triumph für Malipiero in der Piccola Scala 


Vor einem Jahr wurden an der Piccola Scala zum 
erstenmal in Mailand die ‚Sette canzoni” von Gian 
Francesco Malipiero aufgeführt. In diesem Jahr hat 
man, wieder an der Piccola Scala, den ‚Torneo not= 
turno‘” herausgebracht, auch diesmal ‘als Erstauffüh= 
rung für Mailand, obgleich das Werk vor gut 32 Jah= 
ren kompöniert wurde. Es-scheint, als wolle man an 
der Scala jetzt endlich die Nachlässigkeit wieder= 
gutmachen, die man dem Schaffen Malipieros jahre= 
lang zugefügt hat: im übrigen ein lobenswertes 
Unterfangen, durch das einige der typischsten Werke 
des venezianischen Meisters einem ungerechtfertig= 
ten Vergessen entrissen werden, um auf der Bühne 
erneut ein Leben voller Reiz und Anziehungskraft zu 
leben — leuchtendes Zeugnis eines der bedeutend- 
sten Musikertalente, die Italien in unserem Jahr= 
hundert besitzt. 


„Torneo notturno” führt die Parabel fort, die mit 
den „Sette canzoni” begonnen hatte. Auch hier han= 
delt es sich um sieben kurze Episoden, die jedoch 
durch eine Handlung wie mit einem Faden recht gut 
verknüpft sind, was der vorangehenden Arbeit fehlte: 
im Ganzen bleibt die Bedeutung auch dieses Werkes 
stark symbolisch. Der Text beschreibt den Gegensatz 
zwischen „Lo spensierato” (Der Leichtsinnige) und 
„Il disperato“ (Der Verzweifelte): der erste begegnet 
dem Leben mit Liebe und Vertrauen, die Frauen 
hören auf seinen Gesang, die Welt enthüllt ihm ihre 
innersten, Geheimnisse; der andere dagegen verkör= 
pert das Bewußtsein der Relativität der Dinge und 
hegt zugleich den verzweifelten Wunsch, das Leben 
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zu besitzen. Zur gleichen Zeit stellen diese beiden 
Gestalten das doppelte Antlitz einer einzigen Reali= 


den. Verzweifelten: aber der Kampf ist nicht zu Ende, 
im Gegenteil, er ist dazu besfimmt,” fortzudauern, 
denn erst mit dem Ende der Menschheit ist auch er 
zu Ende. 


Im Vergleich zu den „Sette canzoni” findet man hier 
einige formale und grundsätzliche Neuheiten: diese 
zweite kleine Oper besitzt nicht nur eine gut ge= 
zeichnete Handlung, sondern man kann auch sehen, 
daß Malipiero zum erstenmal seine Aversion gegen= 


! 


‘ tät dar, welche die Realität jedes Menschen ist. Das 
Werk schließt mit der Tötung des Leichtsinnigen durch 


über jeder thematischen Entwicklung aufgibt und 


in den musikalischen Aufbau einige sich wieder= 


holende Elemente einführt, welche die. Funktion 
wirklicher und eigener thematischer Kernpunkte an= 
nehmen, wenn nicht sogar die Funktion von Leit= 
motiven (wie das „Lied von der Zeit”, das den 
Leichtsinnigen charakterisiert). Andererseits entspringt 
das Material, an das Malipiero anknüpft, direkt 
volksmusikalischen Quellen. Auch im „Torneo not= 
turno” erreicht der Komponist eine ungewöhnliche 


- Suggestionskraft, eine expressive Prägnanz, die für 


ihn ganz typisch ist, und erneut baut er eine musika= 
lische Welt auf, die melodische Biegsamkeit besitzt 
und in den Lied=-Akzenten des mittel- und nord- 
italienischen Volkes ihren offensichtlichsten und 
intuitivsten Ursprung hat. Ein Punkt, an dem man 
Malipiero, wenn man die deutlichen Unterschiede 
von Kultur und Zivilisation im Auge behält, eine 


< 


Gian Francesco Malipiero: „Torneo Notturno” 


vage Analogie zu Bartök und seinem in Beziehung 
zur volksmusikalischen Tradition geschaffenen Oeu= 
vre zusprechen kann. Auch Malipiero formt, bildet 
und entwickelt auf einer künstlerischen Ebene eine 
Fülle rein nationaler Charakteristika, die er neu er= 
baut, und zwar vom Gesichtspunkt des modernen 
Menschen aus, der tief in unserer Zeit verwurzelt 
ist. Und so kommt es, daß der Gesang, der in seinen 
Gestalten lebt, einmal lyrisch und bewegt, dann wie= 
der melancholisch bis zur Angst, den Zuhörer erobert, 
ihn in eine Welt führt, die zugleich vertraut und 
märchenhaft ist, und die ihn kraft der Fülle ihrer 
ausdrucksvollen Bilder ergreift. Man muß hinzu= 
fügen, daß sich in der Aufführung der Scala ‚„Torneo 
notturno” der poetischen Gestaltungskraft eines Sil- 
vano Falleni für Bühne und Kostüme rühmen konnte, 
daß Nino Sanzogno am Pult mit besonderem Eifer 
bemüht war, und man wird begreifen, daß. diese 


Aufführung zu den gelungensten zählt, die auf dem 
diesjährigen Programm des Theaters standen. Eine 
besondere Erwähnung verdienen Nicola Filacuridi 
und Antonio Boyer, die Interpreten des Leichtsinnigen 
und des Verzweifelten. 

Am selben Abend hat uns die Uraufführung der ein= 
aktigen Oper „Per un Don Chisciotte” des Franzosen 
Jean-Pierre Riviere (Text von Randal Lemoine) eine 
große Enttäuschung bereitet: wo das wenig geglückte 
epigonale Stück impressionistische Modelle mit einer 
offensichtlichen Ungleichheit psychologischer Durch= 
dringung vereinigt, entsteht auf der Bühne eine 
große Konfusion und im Orchester ein Lärm, welcher 
der Zartheit des Librettos wenig entspricht, in dem 
ein Don Quichotte dargestellt wird, der, kurz bevor 
er stirbt, zur alten wunderbaren Narrheit zurück= 
findet. Giacomo Manzoni 


Aus dem Italienischen von Ingrid Samson 


Debussy existierte bereits vor Debussy. Da war eine Architektur, die sich im Wasser spiegelt; da waren 
Wellen, die einschlafen; Pflaumen, die herabfallen, sich zu Tode quälen und Gold bluten. 


Aber alles murmelte, stammelte, hatte keine menschliche Stimme gefunden, um sich auszudrücken. 


Tausend unbestimmte Wunder der Natur haben endlich ihren Übersetzer gefunden. 


JEAN COCTEAU 
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Stockhausen erregt auch in Oslo Aufsehen 


Am 25.’November vorigen Jahres gab Karlheinz 
Stockhausen sein erstes Konzert in Oslo mit eigenen 
Werken unter Mitwirkung des Pianisten David Tu= 
dor und des Schlagzeugvirtuosen Christoph Caskel. 
Alle drei waren von erfolgreichen Konzerten in 
Kopenhagen und Stockholm gekommen. Am Tage ihrer 
Ankunft wurde eine Pressekonferenz in „Presse= 
klubben“ abgehalten, und tags darauf hielt ‚Stock= 
hausen einen interessanten Vortrag in der Deutschen 
Bibliothek, wo David Tudor mehrere Klavierstücke 
von ihm spielte. Das Publikum zeigte großes Inter- 
esse und stellte an Stockhausen viele Fragen über 
neue Musik. 


Das Konzert selbst fand im großen Studio des nor= 
wegischen Rundfunks statt und wurde von der nor= 
wegischen Sektion der IGNM, Ny Musikk, gestützt. 
Auf dem Programm standen folgende Werke: „Zyklus 
für einen Schlagzeuger”, „Klavierstück XI”, „Refrain 
für drei Spieler” und „Kontakte für elektronische 
Klänge, Klavier und Schlagzeug“. Die Zuhörer waren 
von den phänomenalen Musikern sehr entzückt. Sie 
folgten Caskel mit Bewunderung in seiner fabel- 
haften Ausführung des „Zyklus“, David Tudor in 
seiner großartigen Wiedergabe des Klavierstücks und 
allen drei Musikern in dem’ mit großer Klangpoesie 
komponierten ‚Refrain‘. Nach der Pause folgten die 
„Kontakte“. Viele Leute hörten hier zum erstenmal 
elektronische Musik, und es war sehr aufschlußreich, 
die verschiedenen Reaktionen zu spüren. Leider hat= 
ten wir kein Vierspurmagnetophon, und die Laut= 
sprecher waren auch nicht gerade die besten. Trotz= 
dem wurde die Aufführung ein Erlebnis, das alle 
Zuhörer nicht vergessen werden. Der Besuch der 
drei Musiker in Oslo war eine große Ermunterung 
sowohl für die norwegische Sektion der IGNM als 
auch für das norwegische Musikleben im allgemei- 
nen. Wir sind ihnen sehr dankbar, ebenso der Deut= 
schen Botschaft in.Norwegen und dem norwegischen 
Rundfunk für ihre Unterstützung. Außer diesem be= 
merkenswerten Konzert hat die norwegische Sektion 
fünf Abonnementskonzerte veranstaltet: ein Orche= 
sterkonzert, ein Kirchenkonzert und drei Kammer= 
konzerte. Es ist eine schwere Aufgabe, eine derartige 
Reihe mit neuer Musik in Norwegen zu arrangieren, 
denn wir haben keine feste finanzielle Grundlage. 
Doch wächst beständig das Verständnis für die Ar= 
beit, und Staat und Kommune haben jetzt mit bedeu= 
tenden Zuschüssen geholfen. Die größte Hilfe ‚hat 
bisher der „Norwegische -Komponistenverein” gelei= 
stet. Auch die Philharmonische Gesellschaft und der 
Rundfunk haben Unterstützungen gewährt. Aber die 
Beiträge des Staates und der Kommune müßten fest 
und jährlich sein, um eine Saison richtig planen zu 
können. Denn die Konzerte ‘haben ohne Zweifel 
Anklang beim norwegischen Publikum gefunden, da 
die Besucher inzwischen auf 600 gestiegen sind, was 
viele Leute noch vor zwei Jahren für unmöglich hiel- 
ten. 


Das erste Abonnementskonzert war ein Kammer- 
konzert in der Universitätsaula.. Zu Norwegens 
Schande sei es gesagt: Oslo hat kein Konzerthaus! 
Das Kyndel=Quartett aus Stockholm spielte Werke 
von Alban Berg (Lyrische Suite), Webern (Quartett 
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op. 28) und Bartök (3. Quartett) mit reiner Intona= 
tion und virtuoser Wiedergabe aller Nuancen. Die 
Werke von Berg und Webern wurden zum erstenmal 
in Norwegen gespielt. Weberns Quartett stand 
zweimal auf dem Programm, vor und nach der 
Pause, damit das Publikum die Möglichkeit hatte, 
dieses wichtige Werk wirklich kennenzulernen. Es 
wurde ein großer Erfolg. 


Das zweite Konzert war wieder ein Kammerkonzert 
mit drei ausländischen und drei. norwegischen Kom- 
ponisten. Die Ausländer waren Luciano Berio mit 
seiner ausgezeichneten Komposition „Sequenza” für 
Flöte solo, gespielt von unserem hervorragenden 
Flötisten Alf Andersen, weiter der Engländer Ben= 
jamin Frankel (Klarinettenquintett) und Goffredo 
Petrassi mit seiner schönen „Serenade für Flöte, 
Bratsche, Kontrabaß, Cembalo und Schlagzeug”. Die 
norwegischen Komponisten waren in alphabetischer 
Reihenfolge — Bjoern Wilho Hallberg, Gunnar Sen= 
stevold und Fartein Valen. 


Für das Kirchenkonzert wurde der ausgezeichnete 


"dänische Organist Leif Thybo engagiert, um Schön= 


bergs schwierige „Variationen“ op. 40 zu spielen, 
eine Aufgabe, die er mit großer Virtuosität und tiefer 
musikalischer Kenntnis löste. Die norwegische Sopra= 
nistin Erna Skaug sang mit bewundernswerter Sicher= 
heit Weberns „Fünf Kanons” op. 16, begleitet von 
dem Klarinettisten Richard Kjelstrup und dem Baß= 
klarinettisten Jergen Kaae Rasmussen. Das Pro= 
gramm enthielt noch Werke von Gino Contilli (Ita= 
lien), Magnüs Blendahl Jöhannsson (Island), Tage 
Hejby Nielsen (Dänemark), Knut Nystedt (Nor= 
wegen), Per Norgaard (Dänemark) und Fartein Valen 
(Norwegen). 


Im vierten Konzert spielte das Osloer Philharmo= 


nische Orchester unter der vortrefflichen Leitung von 


&ivin Fjeldstad. Ingvar Lidholms farbenreiches „Ri- 
tornell” wurde ein großer Publikumserfolg, und 
Strawinskys großartige Psalmensymphonie (mit dem 
Norwegischen Solistenchor) riß die Zuhörer hin. 
Solist des Violinkonzerts von Finn Arnestad war der 
ausgezeichnete norwegische Geiger Ernst Glaser. Ein 
junger Amerikaner, Kenneth Gaburo, stellte sich in 
seiner mit großer Empfindsamkeit geschriebenen 
„Elegie für Kammerorchester” vor. 


Das fünfte und letzte Abonnementskonzert wurde 
vor allem ein großer Triumph für das „Norwegische 
Bläserquintett”, das eine sensationell gute Auffüh= 
rung des Bläserquintetts von Arnold Schönberg gab. 
Mit der lebendigen Wiedergabe dieses sehr schwie= 
rigen Werkes bewiesen die Künstler, ein Ensemble 
von internationaler Klasse zu sein. In diesem Kon- 
zert wurden auch zwei norwegische Kompositionen 


uraufgeführt: Duo für Violine und Violoncell von 


Johan Kvandal, gespielt von Bjarne Larsen und Arne 
Novang, und Sonatine Nr. 2 für Klavier von @istein 
Sommerfeldt, vorgetragen von dem weitbekannten 
norwegischen Pianisten Kjell B&kkelund, der mit 
Werken von Strawinsky, Ives und Jelinek den Abend 
zu einem glänzenden Abschluß brachte. 


Finn Mortensen 


Rn 


a) 
2 4 


“ Gerth-Wolfgang Baruch, 
Mitherausgeber der Zeitschrift „Melos”, 
Verfasser eines vielbeachteten Konzert- 
führers, seit 15 Jahren intensiv mit dem 
modernen Musikleben verbunden, feiert 
am 15. Juni seinen 50. Geburtstag. 


Neue Noten 


Ludwig Bus: „Moderne Orchesterstudien für Violine” 
(Verlag B. Schott’s Söhne, Mainz). 


Die vorliegende Auswahl moderner Orchesterstücke 
stellt durch ihre Vielfalt einen erfreulichen Beitrag zu 
der hierfür fast völlig fehlenden Studienliteratur 
neuerer Orchesterwerke dar. Den Studierenden wird 
dadurch die Möglichkeit gegeben, sich, falls nicht 
schon durch andere Studien geschehen, mit dem 
neuen Notenbild vertraut zu machen. Vielleicht wäre 
für den zweiten Band zu überlegen, ob man nicht 
lieber auf die angegebenen Fingersätze und Bogen= 
striche verzichten sollte, um der musikalischen Vor- 
stellungskraft des Studierenden keine allzu große 
spieltechnische Stütze zu geben, zumal sowohl im 
Orchester als auch bei einem Probespiel die Stim= 
men meist der Fingersätze entbehren oder mit ganz 
anderen individuellen Einzeichnungen versehen sind. 
Es lag nahe, daß der Herausgeber als Konzertmeister 
‚ eines Rundfunkorchesters die neue Opernliteratur 
zunächst nicht herangezogen hat. Wenn dieses Gebiet 


i 


für den zweiten Band vorgesehen sein sollte, wäre 
es sehr nützlich, dem jungen Geiger Einblick in die 
hierfür in Betracht kommenden Werke von Bartök, 
Berg, Schönberg und moderneren Komponisten zu 
gewähren. Wolfgang Marschner 


Arnold Schönberg: „Dreimal tausend Jahre” für ge= 
mischten Chor a cappella op.50o A (Verlag B. Schott’s 
Söhne, Mainz). 


Das vorliegende Chorwerk, 1949 entstanden, ist in 
einem sehr differenzierten und verfeinerten horizonta= 
len Reihensystem geschrieben. Auffallend sind Ton= 
folgen wie h=e=g, die zu einer gewissen Vermischung 
von tonaler Kompositionsweise und Zwölftontechnik 
führen. Infolge der vorwiegend linearen Struktur des 
vierstimmigen Satzes verlangt das Werk eine selb= 
ständige und sichere Führung der einzelnen Stimmen 
und stellt insofern überdurchschnittliche Anforde= 
rungen an die Ausführenden. h.p.h. 
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NOTIZEN 


Bühne 


Die neue, einaktige- Oper „Das lange Weihnachts= 
mahl”nach Thornton Wilder von Paul Hindemith wird 
am 17. Dezember unter der musikalischen Leitung des 
Komponisten im Kleinen Haus des Mannheimer Na= 
tionaltheaters uraufgeführt. Zu Beginn des Abends 
findet die deutsche szenische Erstaufführung von 
Hindemiths Ballett „Herodiade” statt. Sein Ballett 
„Nobilissima visione”“ beschließt das Programm. 


Die Deutsche Oper am Rhein hat „Die Ameise” von 
Peter Ronnefeld angenommen. Die Uraufführung ist 
im Oktober vorgesehen, und zwar im Rahmen der 
fünften Woche „Musiktheater des 20. Jahrhunderts”. 


Die Bayerische Staatsoper gastiert in den Zürcher 
Juni-Festwochen mit der „Elegie für junge Liebende“ 
von Hans Werner Henze, der zum erstenmal selbst 
sein neues Werk dirigieren wird. 


Auf dem Spielplan der Städtischen Bühnen Freiburg 
steht seit kurzem die Neufassung des „Cardillac“ von 
Paul Hindemith. 


Die Uraufführung des Balletts „The Rain” von Marius 
Constant fand im Londoner Covent Garden statt. Cho- 
reographie: Roland Petit. Dirigent: Michael Legrand. 


„Die Kluge“ von Carl Orff wurde in das Repertoire 
des Slowakischen Nationaltheaters Bratislava auf- 
genommen. Musikalische Leitung: Gerhard Auer. Re= 
gie: Miroslav Fiser. 


Konzert 


Zwei neue Konzertreihen für moderne Musik sind ge= 
gründet worden: ars nova in Malmö und Tiempo y 
Musica in Madrid. x 


Die westdeutsche Erstaufführung der XI. Sinfonie von 
Dimitri Schostakowitsch dirigierte Klaro M. Mizerit in 
einem Frankfurter Konzert der Rheinischen Philhar- 
monie. 


Aaron Coplands neues Nonett für drei Violinen, drei 
Bratschen und drei Violoncelli wurde in der Dumbar= 
ton Oaks Library von Washington uraufgeführt. 


Eine bemerkenswerte Aktivität entfaltet neuerdings 
die Volkshochschule Dortmund mit ihrer Veranstal- 
tungsreihe „Musik unserer Zeit“. Ihr Leiter ist der 
Dirigent Rainer Glenn Buschmann, der seinen Kon-= 
zerten stets Einführungen voranstellt und außerdem 
noch Vorträge über den Themenkreis seiner Pro= 
gramme halten läßt. Zuletzt versuchte Erhard Kar- 
koschka aus Stuttgart die Frage „Wie höre ich atonale 
Musik?” zu beantworten. 


Das 8. Sinfoniekonzert des Städtischen Orchesters 
Gelsenkirchen brachte die deutsche Erstaufführung des 
1958 entstandenen „Nocturne“ op. 60 von Benjamin 
Britten. Solist war Peter Pears, Tenor. Dirigent: Lju= 
bomir Romansky, 


für alle freunde moderner musik 
musik in donaueschingen 
von max rieple und josef häusler 


dokumentar- und erlebnisberichte aus der musikgeschichte der 
alten residenz bis zu den heutigen donaueschinger musiktagen für 
zeitgenössische tonkunst. 120seiten,8kunstdrucktafeln, geb.8,50mark 


rosgarten verlag konstanz 


Die Bamberger Symphoniker gastierten in Selb an 
einem der Feierabende der Rosenthal=Porzellan-Ak= 
tiengesellschaft. Im Mittelpunkt des Programms stand 
die Uraufführung des 2. Violinkonzerts von Jean Mar= 
tinon, der das Konzert dirigierte. Als Solist wirkte 
Henryk Szeryng mit. 


Rundfunk 


Der Prix Italia, 1948 von der Radiotelevisione Italiana 
gestiftet, wird 1961 in Pisa vergeben, wo die inter= 
nationale Jury vom 5. bis 19. September tagt. 


Auf Einladung der Wiener ' Konzerthausgesellschaft 


gastiert das Südwestfunkorchester im Rahmen der 


diesjährigen Wiener Festwochen. Am ersten Abend di= 
rigiert Pierre Boulez die österreichische Erstaufführung 
seines Portrait de Mallarme& „pli selon pli”. Das zweite 
Konzert unter der Leitung von Hans Rosbaud enthält 
„Quaderni I“, Neufassung (Luciano Berio), Szene I 
und II (Bo Nilsson), Pasternak-Gesänge (Nicolas Na= 
bokov) und Variationen für Orchester (Arnold Schön- 


‚berg). Die Solisten sind Eva Maria Rogner, Sopran, 


und Görard Souzay, Bariton. 


Hermann Heiss erhielt vom Hessischen Rundfunk den 
Auftrag zu einer elektronischen Komposition, die an= 
läßlich der „Tage für Neue Musik“ im September in 
Frankfurt uraufgeführt werden soll. 


Musikalisches Studio des Senders Freies Berlin im 
zweiten Vierteljahr: Neue Musik in Spanien (Enrique 
Franco), Musik und Raum (Walter Kolneder), Luigi 
Nono — ein Porträt (Wolf-Eberhard von Lewinski), 
Scheitert die Tonkunst an den Musikinstrumenten? 
(Klaus Jungk), Aspekte des französischen Neoklassi= 
zismus (Wolfgang Burde). 3 


Kunst und Künstler 


Wolfgang Fortner wird das „Studio für Neue Musik“ 
leiten, das an der Freiburger Musikhochschule ein= 
gerichtet worden ist. 


Walter Piston erhielt den Pulitzer-Musikpreis 1960 für 
seine 7. Sinfonie. 


Der Dichter Stefan Andres und der Komponist Harald 
Genzmer. schufen das Werk „Vom Abenteuer der 
Freude“ fiir Chor und Orchester, das den ersten Preis 
im Wettbewerb zur Hundertjahrfeier des Deutschen 
Sängerbundes gewann. 


Diesem Heft liegen Prospekte des Verlages B. Schott’s Söhne, 

Mainz, und des Verlages C. F. Peters, Frankfurt (Main), bei. 

Weiterhin sind diesem Heft Beilagen der „Internationalen Musik= 

festwochen“, Luzern, der „Münchener Festspiele” und der „Tage 
für Neue Musik” (Hessischer Rundfunk) eingelegt. 


SAITEN FÜR ALLE STREICHINSTRUMENTE 


MELOS, Zeitschrift für neue Musik. Unter Mitwirkung von Dr. Gerth-Wolfgang Baruch herausgegeben von Dr. Heinrich Strobel. 
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MELOS«Verlag, Mainz, Weihergarten 12. 


‚Breitkopf Einojuhani 


Rautavaara 


a dus verbalis 
- für Sprechchor 


op. 10. — 1. Personalia — 2. Temporalia — 3. Qualitativa — 4. Quantitativa. — Chorpartitur DM —,90 
| Diese geistvoll witzige Studie für gesprochene, geflüsterte, tonlose Stimmen in drei verschiedenen Ton- 
| höhen, rhythmisch diffizil und dynamisch feinfühlig nuanciert, ist ein kleines Kabinettstück fürs Konzert wie 
auch ein origineller Beitrag zur rhythmischen Schulung in der Erziehungsarbeit gemischter Chöre. 


| Streichquartett Nr. 2 


Ds op. 12. Stimmen DM 32,—, Studienpartitur in Vorbereitung 
- Aufführungen in Helsinki, Kopenhagen, Zürich, Genf, Frankfurt, Saarbrücken. 


Das Quartett, eine reife, ausgewogene und eigenständige Komposition, ist — wie alle Werke Rautavaaras 
seit 1957 — in der Zwölftontechnik geschrieben; in seiner dramatisch- ‚emotionalen Sprache steht es dem Stil 
"von Alban Berg nahe. 

Einojuhani Rautavaara, geboren 1928 in Helsinki, studierte an der Sibelius-Akademie und der Universität 
Helsinki, wo er mit dem philosophischen Magister graduierte; Studien in den USA bei Aron Copland und 
Roger Sessions, bei Vladimir Vogel in der Schweiz und bei Rudolf Pezold in Köln folgten. 


Friedrich 
Variationen Voss 


für Bläser und Pauken (1960). Auff.-Mat. leihweise, Studienpartitur DM 4,— 
UA: Herbert von Karajan mit den Berliner Philharmonikern 9., 10., 11. November 1960. 


Die Berliner Presse urteilte: „ein lapidares Thema“ — „thematisch profiliert und dicht gearbeitet; die Instru- 
mente sind ökonomisch und vielseitig eingesetzt“ — „konzentriert sich eine Musik drangvoll gepreßten Aus- 
drucks, der anzeigt, daß hier eine ernst ringende Natur am Werk ist“ — „in ihrer Kürze und plastischen 


® _ Instrumentation, in ihrer ausdruckshaften Chromatik und durchsichtigen Konstruktion.“ 


_ Epitap h 


Da \ für Streichorchester (1960). Auff.-Mat. leihweise 
h A: Volker Wangenheim mit dem Städtischen Orchester Bonn im 1. Sonderkonzert 13. November 1961. 
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— 
Moderne 
Musik 


IGOR STRAWINSKY 
Messe für gemischten Chor und Bläser 


Motetten a cappella: 
Ave Maria - Pater noster - Credo 


Chor der Staatlichen Hochschule für Musik 
Freiburg, Mitglieder des Südwestfunk=Orche= 
sters Baden-Baden, Ltg.: Herbert Froitzheim 


CLP 75 406, 33 UpM, 16,— DM 
SCLP 75 407 (Stereo), 33 UpM, 18,— DM 


PAUL HINDEMITH 

Kleine Kammermusik für fünf Bläser, 
opus 24, Nr. 2 

IGOR STRAWINSKY 

Trois pieces pour clarinette 

EUGENE BOZZA 

Scherzo pour quintette a vent, opus 48 
JOSEPH HAYDN 

Divertimento mit dem Choral San Antoni 
für Bläserquintett 


Bläserquintett des Südwestfunk-Orchesters 


CLP 75 400,33 UpM, 16,— DM 
SCLP 75 401 (Stereo), 33 UpM, 18,— DM 


PAUL HINDEMITH 
Sonate für Flöte und Klavier 


BOHUSLAW MARTINU 
Sonate für Flöte und Klavier 


SERGE PROKOFIEEFE 
Sonate für Flöte und Klavier 


Jean-Pierre Rampal, Flöte, Robert Veyron= 
Lacroix, Klavier 


LDE 3055, 33 UpM, 24,— DM 
(Produktion ERATO, Paris) 


Christophorus-Schallplatten 


Freiburg / Breisgau 


NEUERSCHEINUNGEN 


aus dem Verlag 


SUVINI ZERBONI : MAILAND 


ALDO CLEMENTI 


Ideogrammi Nr. 2 


für Flöte und 17 Instrumente - 
Partitur DM 49,50 
Solostimme DM 21,50 


LUIGI DALLAPICCOLA 
Dialoghi 


für Violoncello und Orchester 
Partitur DM 22,50 


FRANCO DONATONI 
For Grilly 


Improvisation für 7 Instrumente 
Partitur DM 43,— 


RICCARDO MALIPIERO 


Sonata 


für Oboe und Klavier 
Klavierauszug mit Solostimme DM 12,— 


YORITSUNE MATSUDAIRA 
Sa-Mai 


für Orchester 
Partitur DM 85,— 


GOFFREDO PETRASSI 
Trio 
für Violine, Viola und Violoncello 


Taschenpartitur DM 8,— 
Stimmen DM 45, — 


Deutsche Alleinvertretung: 


B. SCHOTT’S SOHNE : MAINZ 


Vi preghiamo di riferirsi sempre alla nostra rivista. 
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AN nn Bea En a ee ne rn wenn EL ea 
ö 


a ET = DR SEE 


ALBAN BERG 


op.ı Sonate-für Klavier 
DM 3,50 


op. 2 Vier Lieder 
für eine Singstimme mit Klavier 
DM 2,50 


JOS. MATTHIAS HAUER 


op. 25 Klavierstücke. Mit Überschriften nach 
Worten von Friedrich Hölderlin. 
DM 3,50 


WERNER KARTHAUS 


"Aus der Werkstatt der Musik. 
Aufgaben zum Bauen von Melodien’und Ton= 


‚sätzen und Formspiele als Beispiele musika-= 


lischen Wertens. Ein höchst originelles Buch 
auf neuzeitlichem Boden. (Sonderprospekt!) 
DM 7,50 
im 
ROBERTLIENAU VERLAG 
Berlin-Lichterfelde 


junge nordische musik 


sven erik bäck (geb. 1919) 
a game around a game 
uraufführung 1959 donaueschingen 
die kranichfedern (oper in 5 szenen) 
uraufführung radio schweden 1959 
aufführung radio finnland 1961 
radio dänemark 1961/62 


- nils viggo bentzon (geb. 1919) 
op. 125 „mobilen“ (1960) für orchester 
op. 131 rhapsodie für klavier und orchester 


uraufführung 1961 kopenhagen 


vagn holmboe (geb. 1909) 
op. 76 „monolit“ für orchester 
aufführung radio dänemark 1961 


per nergard (geb. 1932) 
op. 24 leuchtende tänze h 


- uraufführung radio dänemark 1960 
erstaufführung radio bremen 1961 


Neu: 


Stilkriterien der Neuen Musik 


Band ı der Veröffentlichungen des Instituts für 
Neue Musik und Musikerziehung Darmstadt. 


Aus dem Inhalt: Siegfried Borris, Historische 
Entwicklungslinien der Neuen Musik - Hans 
Heinz Dräger, Ästhetische Grundlagen - Fritz 
Winckel, Die psychophysischen Bedingungen des 
Musikhörens : Wilhelm Keller, Tonsatzanaly= 
tische Verfahren zur Darstellung von Stilkri= 
terien Neuer Musik : Walter Kolneder, Pädago= 
gisch=soziologische Betrachtungen zur Neuen 
Musik. 


96 Seiten mit Abbildungen. Kart. 8,60 : EM 1481 


In Kürze erscheint: 


Stilportraits der Neuen Musik 


mit Beiträgen von S. Borris, W. Keller, W. Kol= 
neder, H. Lindlar und W. Zillig. 


Band 2 der Veröffentlichungen des Instituts für 
Neue Musik und Musikerziehung Darmstadt. 


Verlag Merseburger : Berlin-Nikolassee 


>s9p903095 J=-P I =-=-$ 530 -"--29 


bengt hambraeus 


geb. in stockholm, als organist, musikhistoriker, musik= 
schriftsteller und mitarbeiter beim rundfunk tätig, ge= 
hört als komponist der avantgarde des nordens an. 
seine werke finden immer stärkere beachtung: 


concerto 1 
organum et clavicembalo - 


crystal sequence (1954) 
2 trombe en do — vibrafono — campane tubo= 
lari — percussioni I. II. III. — ız violini — coro 
di soprani - (14 min.) 


(23 min.) 


giuoco del cambio 
flauto — corno inglese — clarinetto basso — 
4 piatti sospesi — 3 woodblocks — tamburi — 
vibrafono — cembalo — pianoforte - (16 min.) 


introduzione — sequenze — coda (1959) 
3 flauti — glockenspiel — vibrafono — 2 campane 
tubolari — 5 piatti sospesi — gong — 2 tamtam 
(14 min.) 


mikrogram (1961) 
7 aforismen für 4 instrumente 
altflöte — bratsche — vibrafon — harfe - 


segnali (1960) 
elektr. gitarre — cembalo — harfe — violine — 
bratsche — cello — contrabaß 


(10 min.) 


bitte fordern sie ansichtsmaterial an! 


WILHELMIANA MUSIKVERLAG 
Frankfurt/Main 


Wir bitten, bei Anfragen und Bestellungen auf unsere Zeitschrift Bezug zu nehmen. 
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neue musik 
bei möseler 


musica nova — werkreihe neuer 
musik, herausgegeben von günter 
bialas, fritz büchtger, hermann heiss 
und jens rohwer soweit keine 
preise angegeben sind, nur als leih- 
material lieferbar 


neue klavier- und kammermusik von 
günter bialas, fritz büchtger, fritz 
chr. gerhard, hanns jelinek, jens 
rohwer, erich sehlbach 


möseler verlag wolfenbüttel und zürich 
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günter bialas:gesangvon den tie- 
ren,einekammerkantatenachein- 
geborenentexten für altstimme, 
flöte, klarinette, cembalo, 2trom- 


meln und xylophon - indianische’ 


kantate nach eingeborenendich- 
tungen für bariton, kammerchor, 
8 soloinstrumente, xylophon und 
handtrommeln. aufführungsma- 
terial leihweise. klavierauszug 
dm 9,60 — oraculum, kantate über 
die sybillinischen weissagungen 


vom ende der welt, für sopran-. 


und tenorsolo, gem. ‘chor und 
großes orchester — streichquar- 
tett (1950) - fritz büchtger: dante- 
chöre. zwei chöre für gem. stim- 
men a cappella nach dantes „pa- 
radies“. kart. dm 1,20 — musik 


für streichquartett, opus 36 — der 


weiße reiter, für solobariton, 
gem. chor, streichorchester, kla- 
vier und 3 pauken : hans friess: 


günter bialas: heptameron. 7 kla- 
vierstücke zu einem eigenen the- 
ma. kart. dm 4,- : fritz büchtger: 
musik für klavier I. kart. dm 2,80 
konzert für streichorchester - fritz 
chr. gerhard: konzert für viola 
und orchester. partitur dm 20,-, 
kla. dm 8,-, solo-va dm 2,40, 
vi 1, 2, va je dm 1,20, vc, kb je 
dm: 1,80, flöte, oboe, klar. (a), 
fagott, horn (f), tromp. 1/2 (c), 
posaune 1/2/3, pauken/schlag- 
werk je dm 1,20 : hanns jelinek: 
4 strukturen für klavier (op. 20). 
kart. dm 4,80 — drei sätze für 
streichorchester. partitur dm 6,80, 
vi 1, 2, va, vc, kb je dm 1,50 - 
2. streichquartett (op. 13). parti- 
tur dm 6,-, stimmen kplt. dm 16,- : 
jens rohwer: sonate für cembalo. 
kart. dm 3,20 — konzert für vio- 
line und orchester — mixolydi- 
sches konzert für orchester (1949) 


- quartett für querflöte und strei- 


cher. kplt. dm 5,- — sonate für 
klarinette in b und klavier. par- 


sonate für Nöte und klavier - her- 
mann heiss: konzertante suite für 
Nöte, streichorchester und klavier 
—-.sonate für violinen und klavier. 
kart. dm 6,40 — und sie verbrei- 
ten unruhe (interview mit einem 
stern). kantate für alt, baß und 
streichorchester wolfgang ja- 
cobi: laude für gem. chor a cap- 


pella (1951). kart. dm 4,80 - wil- 


helm keller: amate, tryptichon 


‘nach texten aus dem neuen testa- 


ment für gem. chor a cappella. 
kart. dm 2,40 - walter lessing: 
concerto grosso für 3 trompeten, 
streicher und pauken — sonate 
für violoncello und klavier (1950) 
- sonatine für klavier. kart. dm 
3,20 : jens rohwer: Iydische so- 
nate für violine u. klavier (1950). 
kart.: dm 6,40 - karl schäfer: 
streichquartett - norbert schüll: 
komposition für klavier (1951) 


titur m. stimmen dm 3,80 -streich- 
quartett in 2 doppelsätzen - erich 
sehlbach: 3 Iyrische stücke für 
klavier. kart. dm 2,- — heitere 
suite für klavier. kart. dm 3,80 — 
miniaturen. kart. dm 2,50 — mu- 
sica domestica. 15 kl. klavier- 


stücke, teil 1 und 2. kart. je dm 
2,20 — musik für klavier na 


(sonate IV, op. 80). kart. dm 3,80 
— musik für klavier in c (op. 56). 
kart. dm 2,40 — musik für klavier 
in d. dm 3,- — musik für klavier 
in e (sonate Ill, op.71). dm 2,50 
— musik für klavier in es (sonate 


VII, op. 91). dm 3,50 — musik für _ 


klavier in g (sonate VI, op. 91). 
dm 3,50 — concertino für oboe 
und orchester (op. 58) — sinfo- 
nietta für streichorchester. parti- 
tur dm 6,80, vl 1, 2, va, vc, kb je 
dm 1,60 — konzertante partita 


für orchester (op. 55) — musik für » 


orchester (op. 57) — kortum-sere- 
nade für bläser-quintett. partitur 
und stimmen dm 16,- 


u a a ia ad nn u nn rc al u maß. U bin n. 
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Verlag für Zeitgenössische Musik 


HANS-ULRICH ENGELMANN 
DIETER SCHÖNBACH 
_ WERNER HEIDER- 
"GERHARD SCHINDLER 
> Frankreich: MARCEL MIHALOVICI 
a © .DARIUS MILHAUD. 
. MAURICE THIRIET 
RENE KOERING 
PIERRETTE MARI 


Italien: LUCIANO CHAILLY 


Pie NIE 
\ y . 


Polen: STEFAN BOLESLAW PORADOWSKI 


EDER Re FIRE 


Schweiz: ARMIN SCHIBLER 
wo JACQUES WILDBERGER 


2 mu Et, 


SIMROCK, MUSIKVERLAG 
RE 4 riecbaden 
| E Schützenhofstraße 4 


NEJUE] MUSIK 


Luciano Berio 
Circles 

für eine Frauenstimme, Harfe und zwei Schlagzeuger 
Text von E. E. Cummings aus „Poems 1923—1945” 
Partitur UE 13231 DM 12,50 65 75,— 


Pierre Boulez 

„pli selon pli” 
(Portrait de Mallarme) 
für Sopran und Orchester 
Improvisation I 
(Studenpartitur) 
Improvisation II 


UE 12855 DM 5,—- öS 30,— 


(Studienpartitur) UE 12857 DM 10,— 65 60,— 
Sylvano Bussotti 
Five Piano Pieces 
for David Tudor UE 13079 DM 6,- 85 36,- 
Roman Haubenstock-=-Ramati 
Interpolation 
Mobile pour flüte (1, 2 et 3) 

UE 13078 DM 2,0 65 15,—- 
Mauricio Kagel 
Sexteto de Cuerdas 
Partitur UE 13022 DM ı2,— öS 72,- 
Ingvar Lidholm 
Mutanza per orchestra 
Studienpartitur UE 13175 DM 8, —- 65 48- 
Olivier Messiaen 
Oiseaux Exotiques 
pour piano solo et petit orchestre 
Studienpartitur UE 13154 DMız2,— öS 72,- 
Bo Nilsson 
Quantitäten für Klavier 

UE 12873 DM 2,50 65 15,— 


Henri Pousseur 


Electre 

Action musicale nach Sophokles 

Sprecher, Instrumentalstimmen, elektronische Klänge 
Schallplatte und französisch=deutsches Textbuch 


UE 13500/a DM 24,— 65.160,— 


Karlheinz Stockhausen 

Elektronische Studie II 

Partitur (Neuauflage) UE 12466 DM ı5,— 65 72,- 
Schallplatte der DGG (zusammen mit. Studie I und 
„Gesang der Jünglinge”) DM 13,50 5 120,— 


Marc Wilkinson 

Voices 

für Solostimme, Flöte, Klarinette, Baßklarinette u. Cello 
nach einem Text aus Becketts „Warten auf Godot” 


Studienpartitur UE 12912 DM 5,50 55 33,— 


UNIVERSAL EDITION 


NEUE MUSIKIN 
NOTEN UND BÜCHERN 


Soeben erschienen. JÜRG B AUR 


Vier Lieder nach Gedichten von J. R. Jimenez 
für hohe Stimme und Klavier (1960) - CL 5878 - DM 6.— 


Henry Litolff’s Verlag / C. F. Peters - Frankfurt 


Uraufführung Salzburg 1961! 


„Das Bergwerk zu Falun” 


Oper nach‘dem gleichnamigen Schauspiel von 
Hugo von Hofmannsthal 


von Rudolf Wagner-Regeny 


soeben erschienen 


Klavierauszug DM 45,— 
Textbuch DM 2-— 


BOTE & BOCK - Berlin - Wiesbaden 


Einojuhani Rautavaara 


op. 12 Streichquartett Nr. 2 


Stimmen DM 32,-; PB 3872 Studienp. in Vorbereitung 


BREITKOPF & HÄRTEL :. WIESBADEN 


Neue Werke für Chor: 


Friedrich Cerha: 10 RUBAIJAT DES OMAR- 
KHAJJAM 


für gem. Chor a cappella 

BRIEF, IN DER ERDE ZU HINTER= 
LASSEN 

Chorfantasie a cappella 

DER HERBST DES EINSAMEN 

op. 69 

12 Gesänge für Frauenchor.a cappella 
nach Gedichten von Georg Trakl 
IHR MEINT, DAS LEBEN SEI KURZ 
Kantate für gemischten -Chor und 
10 Instrumente nach japanischen 
Kurzgedichten 


Erich Marckhl: 


Albert Moeschinger: 


Jacques Wildberger: 


edition modern 
München 19 . Walhallastraße 7 


J>RUFER 


Die Komposition mit 12 Tönen 


Ganzleinen 12,80 DM 


F..WINCKEL 


Phänomene des musikalischen Hörens 
Ganzleinen 14,80 DM 


Max-=Hesses-Verlag, Berlin-Wunsiedel 


Priere de vous referer toujours ä notre revue. 
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- NEUERSCHEINUNGEN: 
' Signe von Scanzoni, Richard Strauss und seine 
Sänger. 96 $., bibliophile Ausstattung DM 9,80 


Ein wichtiges Buch für Sänger und Laien. Es 
bringt nützliche Anregungen und Erfahrungen 
der Strauss=Sänger- Hotter, Klarwein, Kupper, 
Ranczak, Taubmann, Ursuleac. 


Götz=Klaus Kende, Richard Strauss und Clemens 
Krauss. Eine Künstlerfreundschaft und ihre Zu= 
sammenarbeit an „Capriccio“ op. 85, 18 $., mit 
zwei unveröffentlichten Photos. DM 3,50 


Bestellungen erbeten an: 


Musikantiquariat Walter Ricke 


München 2, Türkenstraße 15a 


Verlangen Sie bitte meine Antiquariats= 
Kataloge: 
Nr. 22: Orgel=, Kirchen= und Chormusik. 
Nr. 24: Partituren und Aufführungsmateriale 
(uni). 


Nr. 25:. Klavierauszüge (Juli). 


| _ Zeitgenössische Musik - Nova 1961 


Lutoslawski 5 Lieder für eine Frauenstimme und 30 Soloinstrumente oder 


Klavier 


x 
f 


Martelli Sonate für Fagott und Klavier : Doppelkonzert für Klarinette, 
; Fagott und kleines Orchester 


Pendereki __Anaklasis für 6 Schlagzeuggruppen und Streicher - Aus den 
Psalmen Davids für Chor, 2 Klaviere und Schlagzeug - 
Dimensionen der Zeit und der Stille für Chor und Orche- 
ster - Emanationen für doppeltes Streichorchester 


Serocki Augen der Luft. Liederzyklus für Sopran und Orchester - 
“ Herz der Nächte. Liederzyklus für Bariton und Orchester 


Szalonk Geständnisse (Aveux). Triptychon für Sprecher, Chor 


und Orchester 


Hermann Moeck Verlag - Celle - New York 


eh “= = © ‚Ausführliche Prospekte auf Wunsch 


I} 


Peahoamo 


Zeitschrift für Kunst und Technik 
der Schallplatte 


Sondernummer Mai— Juni 1961 
Musik des 20. Jahrhunderts 


L. Moholy=Nagy: 
Möglichkeiten des Grammophons 


Fritz Winckel 
Musik und Informationstheorie : 


Otto Hamburg 
Mahlers Symphonien 


Kurt Blaukopf 
Wien und das 20. Jahrhundert 


Eine „phono“=Ausstellung: 


Musik als Thema 
der zeitgenössischen Kunst 


Einzelheft: DM 2,— 
Jahresabonnement (6 Hefte): DM 11,50 


Wien 3, Konzerthaus 


re 


NEJUEI MUSIK 


Paul Angerer 


Musica fera 
2'2'2'2-3'3'2:1-—Pk., Schl. (1) — Str. 18’ 


Hans Erich Apostel 
Konzert für Klavier und Orchester 
2°2'3"2—-4*2*2°1-— Pk., Schl. — Str. car 22" 


Theodor Berger 

Chronique Symphonique 

3°3"3°3— 4 (evtl. 5), 4° 3.1 — Pk., Schl., 

Gl. — Str. ca. 16’ 
Taschenpartitur UE 11264 DM7,- 55 42,- 


Friedrich Cerha 

Mouvements 

1'’0'0°0—-2':2'3*1- Scl.(9) - Str.7'’4°4°'3 
20’ 

Gottfried von Einem 


Meditationen 

2 Sätze für Orchester op. 18 

2':2°2'2—-4:2:2-— Pk., Scl. - Str. DIE 
Taschenpartitur UE 12271 DM 6,— 5 40,— 


Im gemeinsamen Verlag mit B. Schott’s Söhne, Mainz 


Karl Heinz Füssl 


Concerto Rapsodico 

für Alt oder Mezzosopran und Kammerorchester 

o Ar. 2 EFT 17-\Vibr.,Hf.,. Klav.— 
Str.Quart., Str. 7’ 


Anton Heiller 
Kammersymphonie 
Ob., Klar., Fg. — Vl., Vla., Vcl. (Str. chorisch) 25’ 


Hanns Jelinek 

Parergon-op. 15 

2':2'2'2—2'1-— Scl. (1-2) — Str. Ey 
Taschenpartitur UE 13029 DM 5,— 55 30,— 


Gerhard Lampersberg 


Symphonie 
180 br 1 I Ir icel., HE, Bit VIA NVAaE 
Ve. (sol.) ca. 7’ 


Karl Schiske 

Synthese für viermal vier Instrumente op. 47 
1’1’11—-2r1°*1-—Xyl. Scl. (2) — Klav. — 
Str.-Quartett 


Alfred Uhl 


Konzertante Symphonie für Solo-Klarinette 
und Orchester 


22 ia 2 ler gez u PR Str: 20” 


Anton Wildgans 
II. Konzert für Klarinette in B 


und kleines Orchester 
1’1'1'1—-2*2*1- Scl. — Klav. — Str. ca. 20’ 


NEUE 
STUDIENPARTITUREN 


zeitgenössischer Musik 


LUIGIDALLAPICCOLA 
Tre Poemi 
per una voce e orchestra da camera 


AV 62 DM4- 


PETER MAXWELL DAVIES 
Prolation 
für Orchester 


Edition Schott 10709 DM 22,— 


IANHAMILTON 
Sinfonia 
für zwei Orchester 


Edition Schott 10737. DM 15, — 


HANS WERNER HENZE 
Elegie für junge Liebende 


Oper in drei Akten von 
Wvystan H. Auden und Chester Kallman 


Deutsche Fassung von Ludwig Landgraf 
unter Mitarbeit von Werner Schachteli 
und dem Komponisten 


Edition Schott 5040 DM 48— 
(Soeben erschienen) 


KARL HÖLLER 


Fuge 
für Streichorchester (1948) 
Edition Schott 5016 DM 3,50 


MATYAS SEIBER — 
JOHNNYDANKWORTH 


Improvisations 
for Jazz Band and Symphony Orchestra 
Edition Schott 10728 DM 14,— 


B. SCHOTT’S SÖHNE . MAINZ 


UNIVERSAL EDITION | 


Please mention our review in writing to advertisers. 
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NEUE 
MUSIK 


Kammermusik 
Orchesterwerke 
Chormusik 


der Komponisten 


Gesamtverzeichnis 
sowie Orchester- und Bühnenkatalog 


kostenlos 


BÄRENREITER-VERLAG KASSEL: 
BASEL- LONDON. NEW YORK 


RATTE HN 
ap 2 
: 


Bialas, Günter 
Bornefeld, Heimut 
Brunner, Adolf 
Büchtger, Fritz 
Burkhard, Willy 
Cerha, Friedrich 
Distler, Hugo 
Driessler, Johannes 
Eder, Helmut 
Geiser, Walther 
Genzmer, Harald 
Hessenberg, Kurt 
Huber, Klaus 
Karkoschka, Erhard 
Kelterborn, Rudolf 
Killmayer, Wilhelm 
Koch, Joh. H.E. 
Krenek, Ernst 
Martinu, Bohuslav 
Marx, Karl 
Micheelsen, Hans Friedrich 
Pepping, Ernst 
Rathaus, Karol 
Reda, Siegfried 
Schwarz-Schilling, Reinhard 
Zillig, Winfried 
u.c. 
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VIOLA (Gläsel 1802) 2000,— DM, 


vorzügliches Konzert=Instrument 


VIOLINE (alt) 3000,— DM (Deckenriß) 
Magini= Modell? 


VIOLINE_LUPOT (Stradmodell) 
18 000,— DM 


VIOLINE (ital. A. Gagliani) 80 000,— DM 
Vorzüglich — Weltbekannt 


Meistbietend bis 1. Oktober verkäuflich. 
Offerten unter M 957 an den Verlag erbeten, 


Städtisches Konservatorium Berlin 


(ehem. Stern’sches Kons..) 
Berlin — W 15, Bundesallee ı-ı2 
Direktor: Herbert Ahlendorf 


Ausbildung in allen Fächern 
bis zur Berufs= und künstlerischen Reife 


Komm. 


Tonsatz: Jentsch, Metzler - Gesang: Zinganell, 
Schrenk, Kovatsy, Hauck : Klavier: Krause, 
Lamadin, Reichert, Schulte - Cembalo: Stappen= 
beck - Violine: Heller, Leßmann, Michel, Hampe 
Viola: Kirchner - Cello: Finke, Hagen, Kopp 
Kontrabaß: Zepperitz Holzbläser: Hoefs, 
Koch, Tadge, Heinke, Wonneberger, Stein= 
brecher - Blechbläser: Ziller, Neuling, Jensch, 
Eichler, Ramin, Engels : Schlagzeug/Pauken: 
Hansen, Avgerinos. 


Dirigenten= und Orchesterschule: 
Ahlendorf - Chor: Scholz 


Internationales Dirigenten-Praktikum 
Herbert von Karajan / Ahlendorf 


Opernklassen: Kelch, Albrecht, Hagen 


Orgel= und Kirchenmusik: 
Fedtke - Volksmusik: Kußerow, v. Sparr 


Privatmusiklehrer- Seminar: 
Cramer, Dickmann - Rhythmik: Kroll 


Mikrofonstudio: Sieber, Zemke 


Künstlerische Bildungsfächer, Sprecherziehung 
Jugendmusikschule 


Ensembles u. Kammermusik-Klassen : Prospekt 


Semesterbeginn: jeweils 1. April und 1. Oktober 


Vi preghiamo di riferisi sempre alla nostra rivista. 
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MUSTK-AKADEMTE DER -STADTEBASEE 
Direktion: Walter Müller von Kulm, Dr. h. c. Paul Sacher 


MEISTERKLASSE FÜR KOMPOSITION PIERRE BOULEZ 
MEISTERKLASSE FÜR VIOLINE SANDOR VEGH 
MEISTERKLASSE FÜR KLAVIER PAUL BAUMGARTNER 


Beginn des Wintersemesters: 16. Oktober 1961 


Auskunft u. Anmeldung beim Sekretariat, Leonhardstr. 6, BASEL (Schweiz), Tel. 0.61/ 245935 


Gilbert Patent=Wirbel 
machen das Streichinstru= 
} ment erst vollkommen, 


feinste Abstimmungen möglich, 
gleichmäßiger, leichter Gang 


FEINMECHANIK 
TÜBINGEN, Lange Gasse 29/31, Telefon 22 96 


Hochschulinstitut für Musik Trossingen 
Leitung: Prof. Guido Waldmann 
lehrt alle Fachgebiete der Musik, mit besonderer 
Berücksichtigung des zeitgenössischen Schaffens; 

gliedert sich in folgende Abteilungen: 

Privatmusikerziehung, Schulmusik (Volks= und Mittel= 
schule), Jugend= und Volksmusik, Rhythmik, Kirchen= 

musik, Chorleiter, Studio für Neue Musik, Bläserschule. 

Vorbereitung zum Casals=Kurs in Zermatt. 


INTERNATIONALES MUSIKINSTITUT 
für freie Improvisation " 
unterricht in vier sprachen . 

konzert= und lehrdiplom “ 

kursdauer ein jahr (oktober-juni) Br ; 
spezialkurs im sommer (juli-august) 


auskunft durch das sekretariat case ville, lausanne, schweiz 


Das 
STÄDTISCHE ORCHESTER ESSEN 


Leitung: GMD Prof. Gustav König 


sucht zum 1. August 1962 


einen 1. und Solo-Cellisten 
(Sondervertrag) 


: Probespiel erforderlich. Teilnahme am Probe= 
spiel verpflichtet gegebenenfalls zur Annahme 
der Stelle. 


Qualifizierte Bewerber mit entsprechender 
Kenntnis der Konzert- und Opernliteratur 
werden gebeten, ihre Bewerbungen mit 
handgeschriebenem Lebenslauf, Lichtbild 
sowie beglaubigten Zeugnisabschriften bis 
spätestens 15. Juli 1961 unter Angabe der 
Kennziffer 41/15 dem Personalamt der 
Stadt Essen einzureichen. 


DER OBERSTADTDIREKTOR 


Die von RUDOLF PECHEL herausgegebene 


DEUTSCHE RUNDSCHAU 


_ darf nach dem zweiten Weltkrieg das Verdienst für sich in Anspruch nehmen, zur politischen 


und kulturellen Selbsterkenntnis unseres Volkes einen wertvollen Beitrag geleistet zu haben. 


Wenn es die vornehmste Aufgabe einer kulturkritischen Zeitschrift ist, ihre Leser nicht nur 
zu unterhalten und zu unterrichten, sondern sie auch zur Selbsterkenntnis, zu einer eigenen 
Urteilsbildung zu erziehen, so hat die DEUTSCHE RUNDSCHAU in ihren letzten Jahrgängen 
diese Aufgabe in vorbildlicher Weise erfüllt. | 


Sowohl in der eigentlichen RUNDSCHAU, die den Leser mit außen- und innenpolitischen, 
mit sozial- und kulturpolitischen Problemen vertraut macht, wie in der reichhaltigen Aus- 
wahl an literarkritischen, philosophischen und schöngeistigen Beiträgen bietet die 
DEUTSCHE RUNDSCHAU ihren Lesern ein umfassendes Bild unseres gegenwärtigen 
politischen und geistigen Lebens, immer unter dem Generalaspekt einer radikalen Neu- 
besinnung, die We als Volk und als Mitglied der westlichen Völkerfamilie zu leisten haben, 
wenn wir nicht an den unbewältigten und unbereinigten Komplexen unserer jüngsten 
Vergangenheit weiter leiden und, bei aller Prosperität und scheinbaren Gesundheit an 


der Oberfläche, von der Wurzel unseres Wesens her absterben wollen. 


SUDWESTFUNK, Baden-Baden 1960 


Die DEUTSCHE RUNDSCHAU 
Deutschlands älteste politisch-literarische Monatsschrift (87. Jahrgang) 


\ 


Einzelpreis 2,10 DM; jährlich 18,- DM 


a R In jeder guten Buchhandlung und vom Verlag 


Y x 


Ta i Wir bitten, bei ‚Anfragen und Bestellungen auf unsere Zeitschrift Bezug zu nehmen. 
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Conrad Beck 
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Orchesterwerke 


Symphonie Nr. 3 für Streichorchester : Symphonie Nr. 4 (Konzert für Orchester) - Symphonie Nr. 5° F 
Symphonie Nr. 6 : Aeneas Silvius-Symphonie für Orchester - Hymne für Orchester - Innominata für ° 
Orchester - Ostinato für Orchester : Sonatina für Orchester - Suite concertante für Bläser, Schlagzeug 
und Kontrabaß - Suite für Orchester nach Volksliedern im Jahresablauf - Kleine Suite für Streichorchester. i 


Soloinstrumente und Orchester 
Konzert für Streichquartett und Orchester : Concertino für Klavier und Orchester - Konzert für Klavier 
und Orchester - Kammerkonzert für Violine und kleines Orchester - Konzert für Viola und Orchester 3 
Konzertmusik für Oboe und Streichorchester : Serenade für Flöte, Klarinette und Streichorchester - O K 
certino für Klarinette, Fagott und Orchester. 


:Chorwerke 
Der Tod zu Basel, ein großes Miserere für Sopran= Ed Baß-Solo, 3 Sorachet, gemischten Chor und 
Orchester : Der Tod des Oedipus, Kantate für Sopran=-, Tenor= und Bariton-Solo, gemischten Chor 
Orgel, zwei Trompeten, zwei Posaunen und Pauken : Lyrische Kantate für Sopran= und Alt-Solo, Frauen= 
chor und kleines Orchester : Es kummt ein Schiff geladen, altes Weihnachtslied für 4stimmigen gemis 
ten Chor a cappella - Fünf 4stimmig gemischte Chöre a cappella: 1. Musiken Klang, lieblicher Gs 
2. Die Zeit geht nicht, sie stehet still, 3. Abendlied »Nun der übermüde Tag«, 4. Seit die Sonne ihre 
lichten Schein, 5. Abendsegen »Der Tag hat seinen Schmuck« : Requien für 4stimmigen gemisch 
Chor a cappella - Vier Frauenchöre a cappella: ı. Ich wollt zu Land ausreisen (4stg.), 2. Sei gern allein 
(zstg.), 3. Der schöne Sommer geht uns herein (3stg.), 4. Die Brünnlein, die da fließen (3stg.). 


Kammermusik 
Duo für Violine und Viola - II. Streichtrio - III. Streichquartett - IV, ee S 


Instrumentalwerke i 
Klavierstücke I (Sechs Stücke), Klavierstücke II (Fünf Stücke) - Sonatine für Klavier - Sonatine I für 
Klavier - Zwei Tanzstücke für Klavier - Sonatine für zwei Klaviere zu vier Händen - Choralsonate für 
Orgel - Sonatina für Orgel - Zwei Präludien für Orgel - Duo für zwei Violinen - Sonatine für Violine 
und Klavier : Zweite Sonate für Violoncello und Klavier : Sonatine für Flöte und Klavier - Sonatine für 
Oboe und Klavier. 


Vokalmusik 


Kammerkantate nach Sonetten der Louize Labe für Sopran, Flöte, Klavier und Streichorchester : Herbst 
feuer, sechs Gesänge nach Gedichten von Ricarda Huch für eine Altstimme und Kammerorchester - Drei 
Herbstgesänge nach Texten von Rainer Maria Rilke für eine Singstimme und Klavier oder Orgel. 


Vollständiges Werkverzeichnis auf Wunsch 


Schar 


